﻿ ușek, de exemplu, păsări de lemn ale fericirii din regiunea Arhangelsk, jucării mecanice care imită procesele de muncă din satul Bogorodskoye etc În arta cinetică, mișcarea este introdusă în moduri diferite: unele lucrări sunt transformate dinamic de către privitor, altele de fluctuațiile aerului, iar altele sunt puse în mișcare de un motor sau de forțe electromagnetice O varietate infinită de materiale folosite - de la tradițional la ultra-modern Un dicționar concis de termeni artistici MODELARE, PLASTIC (gr plastike, lat plastica - modelare) - procesul de creare a unei lucrări sculpturale asociate cu lucrul pe material plastic moale - argilă, plastilină, ceară În procesul de modelare, plasticitatea formei, exprimată în moliciune, fluiditate, tranziții netede de la o parte a acesteia la alta, primește o mare importanță Modelarea se face manual folosind stive de diferite tipuri - prin adăugarea sau îndepărtarea parțială a materialului Din interior, materialul este de obicei armat cu un cadru metalic Modelarea poate servi la executarea unei lucrări independente și ca model pentru o sculptură creată folosind o tehnică diferită: sculptură, turnare, goană etc (comparați sculptura) Linogravare (din franceză graver - cut) - o gravură pe linoleum sau pe un material polimeric similar cu acesta Una dintre soiurile de gravură convexă în execuția tehnică este apropiată de gravuri în lemn (gravuri în lemn) Linogravarea se realizează cu freze speciale (gravoare) de diferite profile și dimensiuni, care fac posibilă realizarea unor linii subțiri și groase de diferite configurații și lungimi Desen se decupează pe linoleum, apoi se aplică un strat subțire de vopsea cu o rolă și se imprimă Ca urmare, acele părți care au fost convexe pe linoleum sunt întunecate pe foaie, iar desenul rămâne alb, deoarece vopseaua nu cade în adâncituri Linogravarea a apărut și s-a răspândit în secolul al XX-lea Principalele mijloace de exprimare artistică sunt contrastele de alb-negru, silueta, decorativitatea, concizia, posibilitatea utilizării unei dimensiuni mari a foii, imprimarea color O pată și un accident vascular cerebral în linogravură se disting, de regulă, prin suculente și pitoresc Ca o latură pozitivă a acestei tehnici, se poate remarca ușurința relativă de execuție și circulația ridicată, ceea ce face posibilă obținerea multor printuri de bună calitate dintr-o singură formă Pentru a îmbogăți limbajul artistic al linogravurilor, P Picasso, A Matisse în Franța și belgianul F Masereel au făcut multe Linogravura s-a răspândit în America Latină În Rusia, D Mitrokhin, I Sokolov, V Favorsky, I Golitsyn au lucrat cu succes în linogravură (vezi gravură) / LITOGRAFIE (din Gr lithos - piatra si gra-pho - scriu, deseneaza) - un tip de grafica de circulatie bazata pe tehnica tiparului plat Artistul realizează litografia desenând pe suprafața granulată a pietrei (calcar dens) cu un creion litografic negru îndrăzneț După gravarea pietrei cu un acid care acționează pe o suprafață neacoperită cu grăsime, modelul este spălat În schimb, cerneala de imprimare se aplică pe piatra umezită cu o rolă, aderând doar la părțile negravate ale pietrei, corespunzând exact modelului Litografia este imprimată pe o mașină specială Astfel, pe imprimeu, modelul se dovedește a fi închis, iar fundalul rămâne alb Dacă este necesar să se facă litografie color, atunci se pregătesc pietre separate pentru cele trei culori primare și negru, iar imprimarea se face pe o coală secvenţial din fiecare dintre ele, ținând cont de amestecarea mecanică a culorilor De regulă, artistul efectuează numai desenul, în timp ce prelucrarea pietrelor și procesul de imprimare sunt efectuate de o altă persoană - maestru Uneori, artistul însuși realizează întregul lanț de producție a litografiei - de la șlefuirea pietrei cu un amestec de nisip și apă până la etapa finală a tipăririi În acest caz, tehnica în sine și imprimarea rezultată se numesc autolitografie Litografia are o mare libertate în transferul texturii și a altor mijloace de exprimare artistică, circulație mare și K BEGGROV Bulevardul Nevski Litografia, colorat fiecare imprimeu este original si are valoare artistica independenta (vezi gravura) m MARINA (it marina, din lat marinus - marine) - o vedere marină, o imagine (de asemenea, desen, gravură) înfățișând marea Principalul lucru în genul marina este întruchiparea elementului marin în diferite state, precum și imaginea luptei cu acesta a unei persoane prinse într-o furtună Ca gen independent, portul de agrement a apărut în Olanda la începutul secolului al XVII-lea Un artist care este specializat în domeniul marina este numit pictor marin Pictori marini remarcabili au fost englezul W Turner și artistul rus I Aivazovsky I AIVAZOVSKY Curcubeu ARTA DE MASĂ este un concept opus artei de elită, care include lucrări de înaltă cultură din trecut și prezent Arta de masă este concepută pentru cea mai largă gamă de spectatori, publică, simplă ca formă, care nu necesită pregătire specială pentru a înțelege Arta de masă cuprinde lucrări distribuite prin mass-media (cinema, televiziune), grafică tipărită, muzică populară, produse ale industriei artistice, concepute pentru gustul mediu al unui consumator larg, simplificate și nu de mare valoare artistică Cuțit de paletă (it mestichino) - un instrument de artist realizat dintr-o placă subțire de oțel sub formă de cuțit sau spatulă cu mâner curbat Vine în diferite dimensiuni și forme Este folosit pentru a curăța paleta și pentru a îndepărta parțial vopseaua umedă din imagine Uneori, în locul unei pensule se folosește un cuțit de paletă pentru a crea un tablou, aplicând vopsea într-un strat uniform sau în mișcări de relief Cuțite de paletă MEGALITHES (din gr megas - mare și I-thos - piatră) - vechi lăcașuri de cult mileniul III-II î Hr e (Neolitic, Eneolitic, Epoca Bronzului) sub formă de blocuri uriașe de piatră brută sau semifabricată sau complexe ale acestora Cunoscut în Europa de Vest (Anglia, Scandinavia / Nordul Germaniei, Olanda), Africa de Nord (Algeria), Palestina, India, Crimeea și Caucaz Megaliții includ menhiruri, dolmenuri, cromlech-uri, cutii de piatră SMALL PLASTIC, SMALL PLASTIC - sculptură de forme mici ! MENGIR (din bretonă tep - piatră, și hir - lung) - o structură megalitică antică - săpată în pământ, așezată vertical, o piatră sau un stâlp alungit ( - m înălțime sau mai mult) Sunt complexe întregi menhir (aleea menhirului din Carnac, în Bretania) Acestea sunt, probabil, clădiri religioase din Eneolitic și Epoca Bronzului Menhirele sunt cunoscute în Europa de Vest, Africa de Nord, Siberia, Caucaz și India METOPA (lat metopa, din gr metopon - frunte, față) - unul dintre elementele principale ale frizei dorice Metopa arată ca umplerea golului dintre triglife, are o formă pătrată, latura este egală cu înălțimea triglifei Metopa este de obicei decorată cu decor în relief, care în arhitectura Greciei antice avea un caracter narativ, iar mai târziu doar unul decorativ Metopa templului antic grecesc MINIATURA (fr miniature, din lat mini-um - cinabru, plumb roșu) - o operă de artă de dimensiuni reduse, care se distinge prin bogăția și decorativitatea formelor, textura, ornamentalitatea și subtilitatea scrisului Limbajul artistic al miniaturii este determinat de locul său în ansamblul artelor de carte sau decorative și se formează pe baza tradițiilor artistice naționale Inițial, imaginea care însoțește textul cărților medievale scrise de mână a fost numită miniaturi Literele inițiale sau primele rânduri ale unor astfel de manuscrise au fost scrise cu vopsea roșie, așa că desenele din aceste cărți au început să fie numite miniaturi Așa a apărut miniatura cărții, care încă ne uimește prin puritatea și strălucirea culorilor, ornamentele complicate, intriga amuzantă și execuția elegantă Arta miniaturii cărții a atins o perfecțiune ridicată în Evul Mediu în Bizanț, Rusia Antică, Europa de Vest și mai ales în Orientul Mijlociu, Asia Centrală și Centrală, Iran și India Cele mai fine modele, imagini lirice și peisaje înflorite, culori rafinate și repetări ritmice, compoziții complexe, includerea caligrafiei în ele disting librăria orientală V LIPITSKY Floarea Stacojie Sicriu Fedoskino miniatură În viitor, orice imagine de dimensiuni mici a început să fie numită miniaturi În secolele XVI-XIX miniaturi de pictură, în special portrete, s-au răspândit Erau realizate în guașă sau acuarelă pe pergament, hârtie, carton, fildeș, ulei pe metal, vopsele ceramice pe porțelan, email pe metal, adesea în medalioane, tabaturi, ceasuri, inele etc Nu numai portretele erau populare, dar și peisaje, compoziții narative și ornamentale Un tip special este o miniatură de lac - pictură pe obiecte mici de lac (sicrie, cutii cu pulbere, bijuterii etc ) Lucrări cunoscute în toată lumea prin urmare, produsele lui Fedoskin și Palekh, Metera și Kholuy sunt ușor de distins prin comploturile, motivele și tehnicile lor preferate GEN MITOLOGIC (din grecescul shu-thos - legendă) - un gen de artă plastică dedicat evenimentelor și eroilor, despre care vorbesc miturile popoarelor antice Toate popoarele lumii au mituri, legende, tradiții și constituie cea mai importantă sursă de creativitate artistică Genul mitologic își are originea în arta antică târzie și medievală, când miturile greco-romane încetează să mai fie credințe și devin povești literare cu conținut moral și alegoric Genul mitologic în sine s-a format în Renaștere, când legendele antice au oferit cele mai bogate subiecte pentru picturile lui S Botticelli, A Mantegna, Giorgione și frescele lui Rafael În secolul XVII - începutul secolelor XIX ideea de picturi ale genului mitologic este extinsă semnificativ Ele servesc la întruchiparea unui înalt ideal artistic (N Poussin, P Rubens), îi apropie de viață (D Velasquez, Rembrandt), creează un spectacol festiv (F Boucher, J B Tiepolo) În secolul genul mitologic servește drept normă a artei înalte, ideale (sculptură de I Martos, picturi de J -L David, J -D Ingres, A Ivanov) Alături de temele mitologiei antice în secolele XIX-XX temele miturilor indiene au devenit populare în artă La începutul secolului XX simbolismul și stilul Art Nouveau au reînviat interesul pentru genul mitologic (M Denis, M Vrubel) A primit o regândire modernă în sculptura lui A Mayol, A Bourdelle, S Konenkov, grafica P Picasso Miniaturiști ruși din Fedoskino, Palekh, Metera și Kholuy Acest tablou se numește lac, deoarece baza produsului este făcută din papier-mâché, apoi grunduită și acoperită cu lac negru Atunci artiștii se apucă de treabă Ei creează compoziții de gen, portrete, peisaje, basme etc În ultima etapă a lucrării, întregul produs este acoperit cu un lac transparent, care nu numai că protejează stratul de vopsea, dar adaugă și adâncime și rezistență culorilor, unește ele și este cel mai important mijloc de exprimare artistică Artiștii miniaturizați de lac rusesc au dezvoltat un stil unic pentru fiecare centru tradițional, S BOTTICELLI Nașterea lui Venus A CALDER Fără titlu Metal I ZIMIN Pasărea fericirii Arhanghelsk / MOBIL (fr mobile, din lat mobilis - mobil, schimbător) - un fel de artă cinetică: o bucată de plastic, ale cărei părți individuale, suspendate și într-o stare de echilibru instabil, oscilează sau se rotesc constant sub influența curenții de aer În același timp, mișcarea unui element este alcătuită din suma mișcării întregului sistem de suspensii și poate fi destul de complexă, dar, cel mai important, este aleatorie în manifestările sale ritmice și depinde de starea naturii atmosfera Denumirea de mobil a fost introdusă de sculptorul american A Calder (ill ) pentru a desemna propriile construcții dinamice, în contrast cu grajdurile, adică sculpturile nemișcate Un principiu destul de simplu stă la baza unei varietăți de compoziții Cel mai simplu element al mobilului seamănă cu un balansoar echilibrat cu găleți pe el, fiecare culbutor următor poate fi fixat mobil de următorul balansoar și așa mai departe și, ca rezultat, se creează o structură de echilibru / MODERN (fr moderne - modern) - un stil artistic în arta europeană și americană de la sfârșitul secolului XIX - începutul secolului XX (un alt nume pentru arta bine) Stilul Art Nouveau trebuie distins atât de sensul general al cuvântului "modern", cât și de conceptul de modernism Caracteristica principală a stilului Art Nouveau este decorativitatea, motivul principal este o plantă cățărătoare, principiul principal este asemănarea unei forme create de om cu una naturală și invers Acest lucru s-a reflectat în arhitectură, în detaliile clădirilor, în ornament, care a primit o dezvoltare extraordinară Liniile ornamentului purtau tensiune sens spiritual-emoțional și simbolic Ideea de sinteză a artelor pătrunde în stilul Art Nouveau Arhitectura a fost văzută ca baza sintezei, unind toate celelalte tipuri de artă - de la pictură la modele de îmbrăcăminte Arhitectura Art Nouveau a arătat o fuziune organică a elementelor structurale și decorative Cele mai holistice exemple de sinteză a artelor sunt date de conace, pavilioane, clădiri publice ale epocii MICELAZZI Villino Liberty din Florența LALIK Cataramă de centură salut modernitate De regulă, ele sunt construite ca și cum "din interior spre exterior", adică spațiul interior determină aspectul exterior al clădirii Fațadele unor astfel de case erau asimetrice și arătau ca formațiuni asemănătoare unui organism, amintind atât de formele naturale, cât și de rezultatul creației formei libere a sculptorului Deosebit de expresive au fost interioarele acestor conace cu spațiu curgător, contururi curbe de cornișe, deschideri rotunjite pentru uși și ferestre, decor bogat din lemn sculptat, sticlă colorată și metal Pentru a construi clădiri cu aspect distinct individualizat s-au folosit mijloace tehnice și constructive de ultimă generație și planificare liberă Lucrarea arhitectului spaniol A Gaudi este un exemplu viu și unic al creării unui singur ansamblu figurativ și simbolic de arhitectură bizară, parcă ar crește spre rai, în care realitatea și fantezia se împletesc Limbajul artistic al Art Nouveau a fost în multe privințe întruchiparea ideilor și imaginilor simbolismului, combinate cu decor floral stilizat complex, ritmul liniilor flexibile curgătoare și pete plate de culoare În acest spirit au fost realizate opere de artă decorativă: panouri, mozaicuri, vitralii, placaje ceramice, reliefuri decorative, sculptură în majolica, vaze din porțelan și sticlă etc spiritul Art Nouveau P Gauguin, M Denis, P Bonnard în Franța, G Klimt în Austria, E Munch în Norvegia, M Vrubel, V Vasnetsov, A Benois, L Bakst, K Somov în Rusia În cadrul Art Nouveau, grafica cărților și a revistelor s-a răspândit (O Beardsley în Anglia) Afișul și afișul au fost deosebit de răspândite (A Toulouse-Lautrec în Franța, A Mucha în Cehia) În artele vizuale ale stilului Art Nouveau, inseparabilitatea genurilor a dus la dependența relativă de pictură, grafică și sculptură Scopul unui arhitect, artist, sculptor este de a crea o operă de artă sintetică, integrală i MODERNISMUL (fr modernisme, din lat moder-nus - nou, modern) este o desemnare colectivă a tuturor celor mai recente tendințe, tendințe, școli și activități ale maeștrilor individuali de artă ai secolului XX, rupând cu tradiția, realismul și luând în considerare experimentul să stea la baza metodei creative (fauvism, expresionism, cubism, futurism, abstractionism, dadaism, suprarealism, pop art, op art, artă cinetică, hiperrealism etc ) Modernismul este apropiat ca semnificație de avangardism și este opus academismului Modernismul a fost evaluat negativ de criticii de artă sovietici ca fiind un fenomen de criză al culturii burgheze Arta are libertatea de a-și alege căile istorice Contradicțiile modernismului, ca atare, trebuie considerate nu static, ci în dinamică istorică MOSAIC (fr mosaique, it mosaico, din lat musivum - scrisori dedicate muzelor) - unul dintre tipurile de artă monumentală Într-un mozaic, imaginile și ornamentele sunt alcătuite din bucăți de pietre naturale multicolore, sticlă (smalt), ceramică, lemn și alte materiale Există două tipuri de lucrări de mozaic: cele compuse din mici cuburi de smalt sau piatră (tehnica așa-numitului mozaic roman datând din antichitate) și obținute din straturi subțiri de marmură și jasp multicolore, tăiate și compuse de-a lungul contururile imaginii (așa-numitul mozaic florentin) Similar cu acesta din urmă, o metodă de realizare a unui mozaic set de diferite tipuri de lemn MOZAIC Bizanţul Detaliu numit inlay (intarsie) Mozaicurile antice s-au dezvoltat de la modele simple, cu pietricele la compoziții complexe alb-negru sau colorate rafinate ("Dionisos pe o panteră", secolul al IV-lea î Hr ) În Bizanț, mozaicurile au ocupat o poziție dominantă în sistemul de decorare picturală a templelor (Biserica San Vitale din Ravenna) Renumitele mozaicuri Ravenna aveau o putere de impact excepțională, suprafața lor sclipitoare, fundalurile aurii îmbogățeau spațiul templului Mozaicurile Templului Sophia din Constantinopol s-au remarcat printr-o figurativitate deosebită, profunzime și sonoritate a culorii Arta mozaicului clasic de smalt cunoaște două moduri de realizare: "decor direct", când imaginea este așezată din bucăți de smalt sau piatră direct pe suprafețe arhitecturale și fixată într-un strat de ipsos neîntărit; "set invers", atunci când mozaicul este așezat cu fața în jos pe hârtia de calc a imaginii viitoare și, după fixarea părții din spate a setului de mozaic, suprafața sa frontală este în cele din urmă prelucrată, uneori lustruită și acoperită cu ceară În Rusia, tehnica mozaicului smalt a fost reînviată secolul al -lea M V Lomonosov Picturi uriașe de mozaic, reproducând fidel originalele picturale, pentru Catedrala Sfântul Isaac din Sankt Petersburg au fost finalizate în a doua jumătate secolul al -lea metoda de apelare inversă Mozaicuri remarcabile au fost create de celebrul artist rus P Korin pentru metroul din Moscova ( ) EALS (din germană Malbrett - litere, un raft pentru pictură) - o mașină de vopsit din lemn sau metal, pe care targa cu panza, carton, carton sau alte baze pentru pictat si desen Dispozitivul de șevalet vă permite să reglați înălțimea și înclinarea imaginii instalate pe acesta Principalele tipuri de șevalet sunt un trepied pliabil și un șevalet staționar din lemn pe un suport orizontal Șevaletele trepied glisante ușoare din aluminiu sunt proiectate pentru studiile peisajului Șevalet: a - student, b - staționar unilateral, c - marș Și monotip (din Gr monos - one și typos - print) - un tip de grafică tipărită în care se poate obține o singură imprimare de pe fiecare placă Tehnica monotipului este aplicarea vopselelor cu o pensulă manuală pe o suprafață netedă (metal, sticlă, plastic etc ) Absența tirajelor în monotip este compensată de textura specifică și efectele neobișnuite tranziții tonale, precum și unicitatea, originalitatea fiecărui imprimeu MONOCROMIA (din gr monos - unu și cro-ma - culoare) - monocolor; MONOCROM - realizat in nuante de o culoare Monocromul poate fi o lucrare de grafică și pictură, cum ar fi grisaille Imaginile monocrome se găsesc în artele populare și decorative, precum ornamentul (cf policromia) MUZEUL (lat muzeu, din greaca museion - templul muzelor) este o institutie de cercetare si de invatamant care colecteaza, depoziteaza, studiaza, expune si popularizeaza opere de arta, monumente de arheologie, istorie etc , sistematizate intr-un anumit cale Colecțiile muzeelor de artă sunt cel mai adesea alcătuite din lucrări de artă plastică (pictură, grafică, sculptură), arte decorative și aplicate și arhitectură Istoria celor mai vechi muzee de artă care există în prezent datează de la sfârșitul secolelor XV-XVI (Muzeele Vaticanului, Uffizi, Luvru, Prado, Galeria de Artă Dresda, Armeria) Formarea principalelor muzee din Europa și SUA a fost finalizată în secolul al XIX-lea concomitent cu realizarea rolului lor social și educațional și cu deschiderea accesului la colecțiile monarhilor (de exemplu, Luvru a fost transformat în muzeu de artă în , Prado - în , Ermitaj - în , Muzeul de artă) Istoria artei la Viena - în etc ) Multe muzee de artă au fost create de la bun început ca muzee publice: Muzeul Britanic (fondat în ), Galeria Națională din Londra (în ), Muzeul Metropolitan de Artă din New York (în ), Galeria Tretiakov (transferată) Moscova în ), Muzeul Rus din Sankt Petersburg (deschis în ), Muzeul de Arte Plastice Pușkin din Moscova (în ) Multe muzee sunt găzduite în clădiri istorice: palat-muzee din Versailles, Petrodvorets, Pușkin, Pavlovsk, Kuskovo, Ostankino, Arhangelsk Rezervațiile-muzee istorice și arhitecturale din Rostov, Yaroslavl, Vladimir, Suzdal includ în complexul lor un vast teritoriu al unui parc sau oraș Există muzee de arhitectură în aer liber, de exemplu, complexele de piramide și temple ale Egiptului Antic din Giza, Acropola din Atena, forurile romane, monumente de arhitectură din lemn din nordul Rusiei (insula Kizhi), etc pe lângă cele mai mari muzee cu o colecție universală cuprinzătoare (Luvru, Ermitaj), aproape în fiecare țară există muzee naționale si arta contemporana Specializarea muzeelor poate fi destul de restrânsă (muzee de artă populară, meșteșuguri de artă, de teatru, de istorie locală, muzee memoriale dedicate operei unui singur maestru - muzeele lui I Repin "Penates", E Delacroix, O Rodin în Paris, muzeul unui tablou etc ) d ) SCHITA - o imagine executata rapid de artist cu ceva material sau tehnica (desen, pictura, mica sculptura) În schițe, artiștii își înregistrează ideea care a apărut în timpul muncii sau observațiile individuale Schițele sunt realizate din natură, din memorie și imaginație, cu o varietate de materiale artistice: creion de grafit, cărbune, creion, cerneală (penie și stilou), etc În schițe, este important să se transmită principalele calități ale naturii, proporțiile sale caracteristice, forma, prind mișcarea și aruncă detaliile inutile În același timp, sunt schițe laconice care au uneori o mare expresivitate figurativă și valoare artistică, mai ales dacă au fost realizate de maeștri de artă de seamă ARTA NAIVĂ (engleză, artă naivă) este una dintre domeniile artei primitive ale secolelor XVIII-XX, incluzând arta amatoare (pictură, grafică, sculptură, artă decorativă, arhitectură), precum și artele plastice ale artiștilor autodidacți Lucrările de artă naivă includ picturi ale remarcabilului artist francez A Rousseau, deoarece era de profesie vameș, A RUSSO Vedere a podului Sevres I SELIVANOV Auto portret și magnifice portrete provinciale ale poporului ruși din secolele XVIII-XIX artiști necunoscuți Unicitatea unui portret cotidian primitiv se datorează nu numai particularităților limbajului artistic, ci și naturii naturii însăși În termeni generali, schema compozițională a portretului comerciantului este împrumutată din arta profesională contemporană În același timp, austeritatea chipurilor, simțul accentuat al siluetei, tehnica picturii ne fac să amintim iconografia Dar legătura cu lubok-ul este și mai simțită Acest lucru se manifestă în primul rând în însăși abordarea naturii, care este percepută de artist în mod naiv și holistic, decorativ și colorat Tipul etnic național rus este clar urmărit în față și haine Reproducerea conștiincioasă a principalului și a secundarului a dus la crearea unei imagini holistice, lovind cu puterea vitalității Primitiviștii includ un excelent maestru modern al picturii - un artist amator I Selivanov, care a creat pe pânzele sale o lume de basm uimitor de bună Arta naivă îmbină luminozitatea originală a fanteziei figurative, prospețimea și sinceritatea percepției lumii cu lipsa abilităților profesionale în desen, pictură, compoziție, perspectivă, modelare etc ARTA POPULARĂ (folclor) - poezie (legende, basme, epopee), muzică (cântece, melodii, piese de teatru), teatru (drame, teatru de păpuși, piese satirice) creată de popor pe baza experienței creative colective, a tradițiilor naționale și existente în rândul maselor, dansul, arhitectura, artele plastice și decorative Arta populară face parte din cultura artistică Operele de artă populară au valoare spirituală și materială, servesc frumosului și beneficiului Arta populară are în principal valoare decorativă și aplicată Meșterii populari își creează lucrările din diverse materiale Cele mai comune ceramică de artă, țesut, dantelă, broderie, pictură, sculptură în lemn sau piatră, forjare, turnare, gravură, goană etc Putem folosi vase pictate, șervețele de dantelă, scânduri din lemn sculptat, prosoape brodate și multe alte lucrări de artă populară la domiciliu De mare importanță în arta populară este ornamentul care decorează un obiect (lucru) sau este elementul său structural Motivele ornamentului au rădăcini mitologice străvechi În arta populară, se pot distinge două direcții: meșteșuguri de artă urbană și meșteșuguri de artă populară De exemplu, lucrările de artă și meșteșuguri tradiționale sunt: pictura pe lemn (Khokhloma, Gorodets) și porțelan (Gzhel), jucării din lut (Dymka, Filimonovo), păpuși de cuib (Sergiev Posad, Semenov, Polkhov-Maidan), tăvi (Zhostovo) , miniaturi lacuite (Fedoskino, Produse de meșteșuguri de artă populară Glosar concis de termeni artistici Palekh, Metera, Kholuy), eșarfe (Pavlovsky Posad), jucării din lemn sculptat (Bogorodskoye), bijuterii (Kuban) etc Arta populară trăiește de secole Abilitățile tehnice și imaginile găsite ale operelor trec din generație în generație, fiind păstrate în mâinile și memoria artiștilor populari Din această cauză, tradiția, fixată de secole, selectează doar cele mai bune realizări creative STILL LIFE (fr nature morte - natură moartă, natură) - un gen de artă plastică sau o operă din acest gen Montarea în sine, care este obiectul imaginii, se mai numește și natură moartă Poate consta nu numai din obiecte neînsuflețite, dar poate include și forme naturale Prin urmare, mai exact, numele adoptat în țările vorbitoare de limbă engleză este natura moartă sau germană Stilleben - o viață liniștită Arta naturii moarte ca gen a apărut în Olanda la începutul secolului al XVII-lea Artiștii au înfățișat cele mai obișnuite lucruri, dar și-au arătat frumusețea și poezia Unii iubeau naturile moarte modeste, cu un număr mic de obiecte, în timp ce alții pictau mult vânat, pești, flori pe pânze uriașe (în Olanda, P Klas, V Heda, în Flandra, F Snyders etc ) Completând motivul principal, natura moartă poate include imagini cu oameni, animale, păsări, insecte Rigoarea și libertatea compoziției, subtilitatea soluțiilor de culoare și umanitatea uimitoare disting lucrările unuia dintre cei mai remarcabili maeștri ai naturii moarte, artistul francez J Chardin În secolul mulți maeștri de frunte ai picturii, care lucrează în diferite genuri, au pictat încă J COTIN Natură moartă P KONCHALOVSKY Agavă mortes, în special artiştii post-impresionişti, pentru care lumea lucrurilor a fost una dintre temele principale (P Cezanne, Van Gogh) De la începutul secolului XX artiștii din diverse tendințe stilistice apelează la genul naturii moarte Ei experimentează cu culoarea, forma și spațiul, le place să caute o varietate de texturi Naturile moarte continuă să fie interpretate într-o manieră strict realistă și decorativă și în maniera cubismului Imaginea lumii frumoase a lucrurilor a fascinat mulți artiști În arta rusă, P Konchalovsky, I Mashkov, R Falk, K Petrov-Vodkin, M Saryan, Yu Pimenov și alții au creat naturi moartă magnifice care dezvăluie nu numai frumusețea lucrurilor, ci în același timp lumea omului, gândurile și sentimentele lui Fiecare artist și-a găsit propriile mijloace de exprimare pentru a rezolva această problemă complexă Uneori o persoană este prezentă invizibil în imagine și se pare că tocmai a plecat și se poate întoarce în orice moment De exemplu, pictura lui Yu Pimenov "Așteptând" ( ) înfățișează un telefon în picioare singur, cu receptorul oprit, iar picăturile de ploaie de pe geamul ferestrei fac această așteptare deosebit de tristă și evocă diverse asociații Într-o altă natură moartă a aceluiași artist, "Actriță", prin obiecte se dezvăluie nu doar lumea profesiei, ci și caracterul celui care deține aceste lucruri Într-un alt tip de natură moartă, lucrurile vorbesc în primul rând despre ele însele, se oferă să admire frumusețea formei, culorii, texturii lor De exemplu, pictura de I Mashkov "Mâncarea Moscovei paine" ne face să simțim aroma pâinii proaspăt coapte, să admirăm bogăția și varietatea de chifle, pâini, pâini și rulouri Lumea lucrurilor dintr-o natură moartă exprimă întotdeauna semnele exterioare ale vieții unei anumite epoci istorice Nud (fr nu - naked, undressed) - un gen de artă plastică dedicat imaginii unui corp gol Imaginea unui corp gol era cunoscută deja în Egiptul Antic ("Fiicele faraonului Akhenaton", pictura din secolul al XIV-lea î Hr ), iar în sculptura, pictura și pictura în vază antică a devenit o normă estetică și întruchiparea unei vieți și ideal artistic (statui grecești antice, de exemplu "Afrodita din Milos", secolul II î Hr ) În Evul Mediu, reprezentarea corpului gol în Europa era strict limitată la câteva subiecte biblice, de exemplu, se puteau vedea pe Adam și Eva goi în miniaturi și sculpturi În Renaștere, corpul feminin gol a fost înfățișat în cadrul genurilor mitologice și alegorice (picturi de S Botticelli, Giorgione, Titian) În secolul al XV-lea formarea nudului ca gen Artiștii creează plin de spiritualitate și O RENOIR Nud Imaginile farmec de viață ale frumuseții feminine (D Velasquez, P Rubens, Rembrandt, A Watteau, F Goya) În pictura și sculptura academică din secolele XVII-XIX se aprobă normele frumuseții ideale, bazate pe percepția naturii reale prin prisma artei clasice (sculptură antică, pictură renascentist) În pregătirea artiștilor, imaginea nudității devine obligatorie, este un indicator de îndemânare În arta rococo, care se caracterizează prin lucrări deosebit de grațioase, cochete, impregnate de senzualitate, genul nud este larg răspândit (F Boucher) În secolul XIX - începutul secolelor XX o imagine realistă a unei femei vie, eliberată de haine, a început să prindă contur, la început evantai de romantism (E Delacroix, J -D Ingres, K Bryullov), iar mai târziu sincer, modern, cufundat în atmosfera de viața reală (E Manet, E Degas , O Rodin, O Renoir) În arta secolului XX tipul clasic de nud armonios a primit o mai mare libertate de exprimare emoțională (A Mayol, S Konenkov), asociată cu căutarea unor noi mijloace artistice DESPRE COPERTĂ - o copertă din hârtie moale (din hârtie rezistentă) a unei cărți care înlocuiește coperta cartonată Principalele informații despre carte sunt afișate pe copertă: informații despre autor, titlu, anul și locul publicării Imaginea de copertă se poate referi la un anumit moment cheie al textului sau poate reflecta natura generală a lucrării Husele de al doilea tip sunt mai frecvente Este important ca imaginea de pe copertă să nu fie doar o ilustrare a titlului, deoarece titlul cărții nu îi caracterizează întotdeauna conținutul ideologic Practic, există trei tipuri de coperți: ilustrative, decorative și tip Dar sunt posibile diferite combinații de aceste tipuri într-o singură husă De exemplu, imaginea de pe copertă poate domina sau poate fi subordonată elementelor fontului Sunt posibile și alte opțiuni Coperta decorează cartea, conferă designului acesteia o caracteristică figurativă Coperta îndeplinește aceeași funcție artistică ca și legarea Deja de la distanță, prin designul copertei, poți determina cu ușurință ce tip de publicație se află în fața noastră: o carte pentru copii sau științifică, poezie sau basme, o carte tehnică sau o enciclopedie de artă V VASARELI Fiii II OP-ART (engleză, op art, prescurtare de la optical art - optical art) este o tendință în arta secolului al XX-lea, care s-a răspândit în anii Artiștii op-art au folosit diverse iluzii vizuale, bazându-se pe percepția figurilor plate și spațiale Efectele mișcării spațiale, îmbinării, formelor plutitoare au fost obținute prin introducerea repetărilor ritmice, a contrastelor ascuțite de culoare și tonal, intersecția configurațiilor în spirală și a rețelei, a liniilor șerpuitoare În op art, au fost adesea folosite instalații de lumină schimbătoare, construcții dinamice (vezi arta cinetică) Iluziile de mișcare curgătoare, o schimbare succesivă a imaginilor, o formă instabilă, în continuă reconstrucție, apar în op art doar în senzația privitorului Regia continuă linia tehnică a modernismului ORDINE (ordine franceză, din latină ordo - ordine, ordine, sistem) - în arhitectura clasică, ordinea raportului dintre părțile portante și purtate ale unei clădiri, care este o imagine arhitecturală și artistică a unui stâlp și grinzi structura În arhitectura Greciei antice s-au dezvoltat ordine care diferă ca stil: doric, ionic, corintic, romanii le-au adăugat ordine toscane și compozite Comanda este împărțită pe verticală în trei părți principale: sisteme de suport, transport și transport Suportul poate fi sub forma unui stilobat în mai multe etape, podium sau o serie de piedestale sub coloane sau lipsă (în acest caz, comanda se numește incompletă) Sistemul de susținere poate fi implementat și în diferite grade de completitudine, de la un perete la o serie de coloane autoportante Doar absența unui sistem de transport - ansamblul, și mai ales o parte atât de importantă a acestuia precum cornișa, privează clădirea de orice idee de ordine Prin urmare, dintre toate detaliile ordinului, cornișa a fost întotdeauna cea mai constantă și s-a păstrat chiar și în clădirile în care nu era nici picior, nici coloane Ordinea toscană este cea mai durabilă și cea mai grea în aparență dintre cele cinci ordine ale sistemului roman (regulile pentru construcția sa sunt stabilite în Vitruvius, secolul I î Hr ) în sistemul de ordine grecesc este absent Este adesea considerată ca o variantă a ordinului doric, de care este aproape ca formă și proporții Forma ordinului toscan este împrumutată din arhitectura etruscilor (colți), de la care provine numele Simboliza puterea fizică și puterea și, prin urmare, a fost folosit în principal în clădiri economice și militare Ordinului toscan i s-a dat un loc la parter, unde a demonstrat vizibil rezistența gravitației aflată deasupra Ordinul doric este cel mai puternic și cel mai greu în aparență dintre cele trei ordine arhitecturale din sistemul grec, din care provine; al doilea ca putere după toscan în sistemul roman de mandate În tratatele de arhitectură și teoretică încă din vremea lui Vitruvius, se obișnuia să se interpreteze coloana dorică ca imaginea unui erou, iar ordinea în sine ca o expresie a puterii sale, spirituale și fizice Un astfel de simbolism a limitat de obicei utilizarea ordinului doric în clădiri al căror scop era în armonie cu acesta Combinându-se pe aceeași fațadă cu alte comenzi, ordinul doric ca "comandă grea" a fost plasat în principal în partea de jos Ordinea ionică este una dintre ordinele comune sistemelor grecești și romane În gradație în termeni de severitate și lejeritate, ea ocupă o poziție de mijloc între ordinele corintice mai puternice și mai grele și mai zvelte și mai ușoare În Vitruvius, era obișnuit să interpreteze coloana ionică ca o imagine a unei frumoase femei mature, iar ordinea ionică ca o expresie a harului ei Acest simbolism a limitat utilizarea ordinii ionice Combinându-se pe aceeași fațadă cu alte ordine, ordinea ionică, fiind un ordin de severitate medie, se situa deasupra ordinelor toscane și dorice, dar sub ordinele corintice și compuse Ordinul corintian este cel mai ușor și mai subțire dintre cele trei ordine ale sistemului grecesc Mai puțin op- Schema ordinelor arhitecturale: a - toscan, b - doric, c - ionic, d - corintic, e - compozit împărțit pe baza greutății și lejerității este locul său în sistemul roman Pe vremea lui Vitruvius, se obișnuia să se interpreteze coloana corintiană ca o imagine a unei fete frumoase, iar ordinea în sine ca o expresie a tandreței și purității ei Prin urmare, a fost folosit în clădiri al căror scop ar fi asociat direct sau indirect cu un astfel de conținut simbolic În clădirile cu mai multe etaje, ordinea corintiană ușoară a ocupat în principal poziția superioară Ordine compozită - o ordine arhitecturală dezvoltată în Roma antică pe lângă ordinele grecești deja existente Proporțiile sale coincid în orice cu ordinea corintiană Capitalul stilului corintic poate fi completat cu patru volute ionice, uneori sunt introduse în ea detalii în relief și imagini sculpturale Într-un sens mai larg, orice ordine mixtă se numește compozit În practica arhitecturală, începând din antichitate și mai ales în epocile ulterioare, diverse comenzi s-au îmbinat liber între ele, proporțiile și detaliile lor variau și s-au schimbat Proiectarea fațadelor și interioarelor monumentelor de arhitectură clasică și baroc se bazează pe sistemul de ordine ORNAMENT (din lat Ornamentum - decor) - model construit pe alternanța ritmică și aranjarea organizată a elementelor În funcție de natura motivelor, se disting următoarele tipuri de ornamente: geometrice, florale, zoomorfe și antropomorfe Un ornament geometric poate fi format din puncte, linii (drepte, rupte, zig-zag, reticulate), cercuri, romburi, poliedre, stele, cruci, spirale etc Ornamentele complexe de tip meandre găsite în arta Greciei Antice pot fi, de asemenea, atribuite ornament geometric Ornul floral este alcătuit din frunze stilizate, flori, fructe, ramuri etc (lotus, papirus, palmieri etc ) Motivul "Arborele vieții", care este cel mai comun motiv între toate națiunile, care poate fi descris atât ca un tufiș înflorit, cât și mai decorativ și în general, este un ornament floral Ornamentul zoomorf înfățișează figuri stilizate sau părți din figuri de animale reale și fantastice Uneori, un ornament similar se numește stil animal Imaginile decorative cu păsări și pești aparțin și ele acestui tip de ornament A Ornamente: a - motive ornamentale geometrice Evul mediu; b - ornamente de carte Renaştere Ornamentul antropomorf folosește ca motive figuri stilizate masculine și feminine sau părți ale feței și corpului unei persoane Combinațiile complexe de motive de diferite tipuri, de exemplu, geometrice și florale (vezi arabescul), nu sunt neobișnuite în ornamente Nu orice model poate fi considerat un ornament Un model care umple liber un avion nu este unul Prin natura compoziției, se pot distinge următoarele tipuri de ornament: panglică, care are șapte tipuri diferite de simetrie (friză, chenar, chenar), ornament în cerc (rozetă), ornament într-o figură pătrată sau dreptunghiulară, plasă (pot exista șaptesprezece tipuri fundamental diferite de grile, pe care sunt amplasate elemente ornamentale) Proprietățile ornamentului depind și de scopul, forma, structura și materialul obiectului pe care îl decorează Ornamentul face parte din artele populare, decorative și aplicate Servește la decorarea clădirilor, a îmbrăcămintei, a obiectelor de uz casnic (ustensile, mobilier, unelte etc ), a armelor și este utilizat pe scară largă în grafică de carte și aplicată, afișe etc Ornamentul poate fi desenat cu material grafic și pictat cu vopsele, brodat sau țesut din fire, sculptat pe lemn sau în relief pe metal etc Un ornament poate deveni un lucru dacă este țesut sub formă de dantelă (șervețel, guler, față de masă etc ), rogojini sau forjat din metal (lampa, setter, gard, poartă etc ) Ornamentul poate fi multicolor (policrom) și monocolor (monocrom), realizate pe suprafața obiectului convexă, în relief sau, dimpotrivă, adâncită Trăsăturile stilistice generale ale artei ornamentale sunt determinate de caracteristicile și tradițiile culturii vizuale ale fiecărei națiuni, au o anumită stabilitate pe o lungă perioadă istorică și au un pronunțat caracter național Prin urmare, putem spune că ornamentul este stilul epocii, un semn de încredere că lucrarea aparține unui timp dat și unei țări date (vezi Gotic, Baroc, Art Nouveau etc ) În arta populară, motivele ornamentului au surprins folclorul și atitudinea poetică față de lume (semne solare: solare, semne ale Pământului, Apă, Foc etc ) De-a lungul timpului, motivele ornamentale antice și-au pierdut sensul inițial, și-au pierdut semnificația magică, rolul de amulete din forțele malefice, păstrând în același timp expresivitatea decorativă De exemplu, vyaz, un ornament rusesc antic preferat, folosit pentru a decora cărțile, țese cu pricepere figuri de oameni, siluete de animale și păsări într-un model de dantelă PALETA (din paleta franceză) - o placă mică subțire de formă dreptunghiulară, ovală sau de altă formă, pe care artistul amestecă vopsele Paleta pentru pictura în ulei este realizată în principal din lemn, iar pentru acuarelă și guașă, este din plastic alb O astfel de paletă are uneori adâncituri pentru vopsele O farfurie albă, o țiglă sau o foaie de hârtie este uneori folosită ca paletă Fiecare artist preferă o anumită, cea mai convenabilă aranjare a culorilor pe paletă, un anumit număr de culori Prin urmare, lista de culori folosite de artist se mai numește și paletă, adică un sistem de culori special caracteristic unei anumite lucrări sau operei artistului în ansamblu În acest sens, termenul "paletă" este apropiat de conceptul de culoare De exemplu, paleta artistului francez P Picasso în "perioada albastră" a operei sale a constat în principal din culori albastru, albastru și verde, iar în "perioada roz" ulterioară - din nuanțe calde roz-aurie eu PANNO (panou francez - placă, scut) - în arta designului interior, o parte a unui perete sau tavan (plafond), evidențiată de un cadru de stuc sau ornament de panglică și umplut cu pictură Panoul poate fi executat pe pânză cu mijloacele picturale obișnuite și apoi atașat de perete sau tavan pentru a decora interiorul clădirilor publice Un panou decorativ poate fi, de asemenea, în relief, sculptat, gresie, textil etc Pictura pe lemn și metal în populară și arte și meșteșuguri poate decora panouri nu numai mari, ci și destul de mici, destinate decorațiunii interioare a spațiilor rezidențiale PASTEL (fr pastel, din lat paste - aluat) - materialul artistului și tehnica artei plastice Pastelurile sunt bețișoare de culoare moale - creioane realizate din pigmenți, cretă și lianți În procesul de realizare a creioanelor pastelate, masa lor neîntărită arată ca aluat, pastă - de unde și numele Pastelul are multe nuanțe delicate ale fiecărei culori În funcție de metodele de lucru, pastelul poate fi atribuit fie picturii, fie desenului (grafică) Creioanele pastelate vă permit să creați tranziții tonale moi, ca în acuarelă, prin frecarea vopselei pe hârtie și o suprafață mată, ca în tehnica guașă Pastelurile sunt scrise și desenate pe suprafața aspră a hârtiei, cartonului, pânzei grunduite etc Pastelul iubește o bază colorată Acest material este fragil și delicat Se pricep să deseneze blană pufoasă de pisoi, păpădii delicate, peisaje, portrete și multe altele Pastelurile pot fi aplicate într-o varietate de moduri, cum ar fi linii subțiri sau linii De asemenea, puteți folosi marginea laterală a creionului pentru a face mișcări largi de pastă Este permisă frecarea culorii în culoare folosind un blender special din piele de căprioară sub formă de tub în formă de con, sau chiar manual Această tehnică vă permite să obțineți o aerisire specială Avantajele pastelului sunt că vă permite să eliminați și să suprapuneți straturi întregi, să faceți modificările necesare, să opriți și să reluați lucrul în orice moment Desenele realizate în pastel trebuie protejate pentru a le păstra mulți ani Stratul de pastel colorat este foarte delicat, trebuie acoperit cu o foaie subțire de hârtie transparentă Alte metode de fixare duc la schimbarea și întunecarea culorilor Pastele cu ulei ușor de folosit Oferă culori foarte strălucitoare și aderă ferm la suprafața foii M -K LATUR Portretul marchizei de Pompadour Pastel Tehnica pastelului este cunoscută de multă vreme În timpul Renașterii, Leonardo da Vinci a pictat cu aceste creioane colorate, dar apoi s-a crezut că tehnica pastelului a fost de scurtă durată Perioada de glorie a picturii pastelate a început în secolul al XVIII-lea Artiștii s-au îndrăgostit de pastel pentru capacitatea de a transmite tonuri delicate și bogate Cei mai mari maeștri ai săi sunt J -B Chardin, M -K Latour, J -E Lyotard Apoi clasicismul respinge cu hotărâre pastelul ca o tehnică prea delicată Dar în a doua jumătate a secolului al XIX-lea, pastelul a cunoscut o oarecare renaștere, mai ales în opera lui E Degas, care a descoperit în pastel o linie puternică, sonoritatea culorii și bogăția texturii Peisagerul rus I Levitan a folosit cu pricepere pastelul Pastelul este popular în rândul artiștilor și în timpul nostru TEHNICA PASTEI - în pictură, tehnica de lucru cu straturi dense, netranslucide (acoperitoare), lovituri de vopsea, uneori creând relief; la fel ca echipamentul carcasei; opus în sensul geamului PEISAJUL (franceză paysage, din pays - localitate, țară, patrie) - un gen de artă plastică, al cărui subiect este imaginea naturii, a terenului, a peisajului Un peisaj este numit și o operă de acest gen Peisajul este un gen tradițional de pictură și grafică de șevalet În funcție de natura motivului peisagistic, se poate evidenția peisajul rural, urban (inclusiv arhitectural urban - veduță), industrial O zonă specială este imaginea elementului marin - marina Peisajul poate fi istoric, eroic, fantastic, liric, epic De exemplu, peisajul lui I Levitan este adesea denumit "peisaj de dispoziție" Picturile sale întruchipează stări de spirit schimbătoare, stări de anxietate, durere, presimțire, pace, bucurie etc Prin urmare, artistul transmite forma tridimensională a obiectelor într-un mod generalizat, fără un studiu atent al detaliilor, cu pete pitorești tremurânde Așa că a scris în picturile "Martie" și "Toamna de aur", marcând cel mai înalt punct în dezvoltarea peisajului liric rusesc Datorită lui I Shishkin, care a reușit să creeze o imagine epică generalizată a naturii rusești pe pânzele sale, peisajul rusesc s-a ridicat la nivelul artei profund semnificative și democratice (Rye, , Ship Grove, ) Puterea pânzelor lui Shishkin nu este că reproduc peisajele familiare ale benzii Rusiei Centrale cu o acuratețe aproape fotografică, arta artistului este mult mai profundă și mai semnificativă Întinderile nemărginite de câmpuri, marea de urechi legănându-se sub vântul proaspăt, pădurea ceda în picturile lui I Shishkin dau naștere unor gânduri despre grandoarea epică și puterea naturii rusești Adesea, peisajul servește ca fundal în picturi, lucrări grafice, sculpturale (reliefuri, medalii) de alte genuri Artistul, înfățișând natura, nu caută doar să reproducă cu acuratețe motivul peisajului ales, dar își exprimă și atitudinea față de natură, o inspiră, creează o imagine artistică care are expresivitate emoțională și conținut ideologic Omul a început să înfățișeze natura în cele mai vechi timpuri, elemente ale peisajului pot fi găsite în epoca neolitică, în reliefurile și picturile țărilor din Orientul Antic, în special în arta Egiptului Antic și a Greciei Antice În Evul Mediu, templele, palatele, casele bogate erau decorate cu motive peisagistice; peisajele serveau adesea ca mijloc de construcții spațiale condiționate în icoane și, mai ales, în miniaturi Ca gen independent, peisajul este definitiv A SAVRASOV Drum de tara format în secolul al XVII-lea A fost creat de pictori olandezi Artiștii s-au îndreptat către studiul naturii, au dezvoltat un sistem de valères, o perspectivă lumina-aer în secolul al XVI-lea (P Brueghel în Olanda) şi mai ales în secolele XVII-XVIII (P Rubens în Flandra, Rembrandt, J Ruisdael în Olanda, N Poussin, K Lorrain în Franța) În secolul descoperirile creative ale maeștrilor peisagistici, cuceririle picturii în aer liber (C Corot în Franța, A A Ivanov, A Savrasov, F Vasiliev, I Shishkin, I Levitan, V Serov în Rusia) au culminat în realizările lui impresionismul (E Manet , C Monet, O Renoir în Franța, K Korovin, I Grabar în Rusia), care a deschis noi posibilități în transferul variabilității mediului lumină-aer, stărilor evazive ale naturii , bogăția de nuanțe colorate Maeștri majori ai secolelor XIX și XX (P Cezanne, P Gauguin, Van Gogh, A Matisse în Franța, A Kuindzhi, N Roerich, N Krymov în Rusia, M Saryan în Armenia) extind calitățile emoționale, asociative, ale picturii peisagistice Tradițiile peisajului rus au fost extinse și îmbogățite de A Rylov, K Yuon, N Roerich, A Ostroumova-Lebedeva, A Kuprin, P Konchalovsky și alții Peisajul în arta Orientului a primit o linie aparte de dezvoltare Ca gen independent A apărut în China încă din secolul al VI-lea Peisajele artiștilor chinezi, realizate cu cerneală pe suluri de mătase, sunt foarte spirituale și poetice Au o semnificație filosofică profundă, de parcă ar arăta natura mereu înnoită, spațiul nemărginit, care pare a fi așa datorită introducerii în compoziție a unor vaste panorame montane, netezimea apei și ceața ceață Peisajul cuprinde figuri umane si motive simbolice (pin de munte, bambus, prun salbatic), personificand calitati spirituale sublime Sub influența picturii chineze s-a format și peisajul japonez, care se remarcă prin calitatea sa grafică ascuțită, accentul pus pe motivele decorative și rolul mai activ al omului în natură (K Hokusai) ARTA PRIMIALĂ (în engleză, primiți ve art) este o desemnare colectivă a diferitelor forme de artă ale sistemului comunal primitiv Formarea artei primitive datează din Paleoliticul târziu (aproximativ de mii de ani î Hr ) Arta paleolitică reflectă principalele interese vitale ale omului primitiv - vânătoarea și pescuitul Imaginile de perete ale artei paleolitice (relief, grafice și picturale) uimesc prin realism și vitalitate, strălucirea imaginilor Viața și bunăstarea unui om din paleolitic depindeau în mare măsură de cunoașterea animalelor și a obiceiurilor lor, de capacitatea de a le urmări, așa că acuratețea și acuratețea observațiilor l-au ajutat la vânătoare Creativitatea artistică a omului din paleoliticul târziu a fost inspirată de natura înconjurătoare, de fauna sălbatică bogată și a fost dedicată în principal vânătorii De exemplu, figuri de animale pline de mișcare și viață împodobesc peșterile din Lascaux din Franța Pictură pe stâncă Un cal rănit de săgeți Peștera Lasko Aproximativ de mii î Hr e Imaginea era un mijloc indispensabil de fixare și transmitere din generație în generație a unui complex de cultură spirituală Apariția artei a însemnat un mare pas înainte în dezvoltarea omenirii Strâns asociată cu vederile mitologice primitive, arta s-a bazat pe spiritualizarea forțelor naturii (animism) și pe cultul animalelor - progenitorii genului (totemism) De-a lungul mileniilor, tehnicile de imagine au fost îmbunătățite De exemplu, în picturile murale ale peșterii din Altamira (Spania), imagini tridimensionale cu mamuți, căprioare, zimbri au apărut în ipostaze și mișcări caracteristice Oamenii au stăpânit treptat diverse materiale de construcție, s-au născut începuturile arhitecturii Structurile megalitice au fost dezvoltate pe scară largă: menhiruri, dolmenuri de cromlech În perioada târzie a societăţii primitive s-au dezvoltat meşteşuguri artistice: ţesut; au fost produse ceramică, bijuterii din aur și argint, articole din bronz și materiale plastice mici Ornamentul a fost dezvoltat pe scară largă în artă La cumpăna Epocii Bronzului și Fierului, triburile pastorale din Asia și Europa de Est au creat produse metalice în "stil animal" Wanderers - artiști care au făcut parte din asociația de artă democratică rusă "Asociația expozițiilor de artă itinerante" (TPKhV), creată în la inițiativa lui I Kramskoy, G Myasoedov, N Ge și V Perov Prima expoziție a avut loc în Rătăcitorii au fost influențați de părerile sociale și estetice ale lui V Belinsky și N Chernyshevsky Un rol major în formarea programului lor creativ l-a jucat criticul V Stasov P Tretiakov i-a susținut financiar pe Rătăcitori, achiziționând lucrările lor pentru galeria sa Rătăcitorii erau realiști convinși, iar programul de artă populară propus de ei a fost exprimat în descrierea aspectelor tipice și a personajelor cu mai multe fațete ale vieții sociale, adesea cu o tendință critică ("Zemstvo ia prânzul" de G Myasoedov, , "Întâlnirea icoanei" de K Savitsky, ) Rătăcitorii arată nu numai sărăcia, ci și frumusețea vieții populare ("Venirea vrăjitorului la o nuntă țărănească" de V Maksimov, ), nu doar suferință, ci și rezistență în fața adversităților vieții, curajul și puterea vieții personaj ("Transporturi de șlep pe Volga" I Repin, ), bogăția și măreția naturii native (peisaje de A Savrasov, I Șișkin, I Levitan), pagini eroice ale istoriei naționale (tablouri de V Surikov) și eliberarea I REPIN Nu a așteptat - mișcare populară ("Arestarea unui propagandist", ; "Refuzul spovedaniei", ; "Nu au așteptat", , I Repin) De mare importanță în munca lor este portretul social ("Cursist" de N Yaroshenko, ), peisajul și, mai târziu, pictura istorică, unde personajul principal este oamenii ("Dimineața execuției Streltsy" de V Surikov, ) Imaginile fanteziei populare rusești de basm prind viață pe pânzele lui V Vasnețov Lucrările lui V Surikov, I Repin, N Ge, V Vasnetsov, I Sișkin, I Levitan, reprezentând vârfurile realismului itinerant, se remarcă printr-o manieră liberă, largă de a scrie, transmiterea luminii și aer cu ajutorul reflexelor, umbrelor colorate, libertatea și varietatea soluțiilor compoziționale Ultima a -a expoziție a TPHV a avut loc în LEAGARE - Acoperirea tare, durabilă a unei cărți, care servește atât scopurilor de protecție, cât și decorative Legăturile au apărut în secolul I î Hr e împreună cu cărţile pe pergament Inițial, legăturile erau realizate din două scânduri acoperite cu piele sau țesătură groasă, ulterior scândurile au fost înlocuite cu carton gros Coperțile cărților deosebit de luxoase erau din aur și argint, decorate cu relief, filigran, email, pietre prețioase și perle Vechile legături rusești de acest tip se numeau salarii Legăturile din piele erau decorate cu relief în relief cu colorare și aurire, agrafe metalice Pentru a conecta legarea la blocul de cărți, în carte este lipită o foiță Odată cu dezvoltarea tiparului, legatoria cărții s-a schimbat și ea Artiștii moderni folosesc țesături și materiale nețesute pentru decorarea sa, hârtie de diferite nuanțe, care este acoperită cu lac sau celofan, imaginea este aplicată cu vopsea sau în relief, este adesea folosită folie de bronz Toate acestea fac posibilă obținerea unor soluții de legare figurative interesante, o combinație reușită de imagine și font Designul legăturii poate fi concis, amintește de un semn sau simbol, tip, decorativ sau pitoresc Depinde de natura cărții, de genul acesteia, de caracteristicile stilului, de materialele artistice și de tehnicile folosite PEN este instrumentul unui artist Este folosit pentru a scrie un font frumos în caligrafie și pentru desene grafice Pe vremuri, ei desenau cu pene de păsări (gâscă, lebădă, cioară, păun etc ) De exemplu, lui A Pușkin îi plăcea să facă schițe cu un stilou de pasăre pe marginile manuscriselor sale Desenul cu pene de păsări nu și-a pierdut încă semnificația, dar încă nu este răspândit printre noi Un astfel de stilou are flexibilitate și elasticitate, ceea ce vă permite să faceți linii de grosimi foarte diferite, dar se descompune foarte repede, iar pregătirea unui stilou nou este destul de laborioasă și necesită o anumită îndemânare Capătul penei este tăiat oblic cu un cuțit ascuțit și apoi tăiat de-a lungul câțiva milimetri (denumirea "cuțit" provine de la aceasta) O distribuție semnificativă pentru desenul cu cerneală în trecut și acum are un băț de lemn Prepararea lui este foarte simplă: A S PUSHKIN desen pe pix a B C D Instrumente de desen grafic: a - pix de stuf; b - baton umplut; c - paie de paie; g - un băț cu capătul rotunjit și tăiat Noul bețișor subțire de la capăt este ascuțit ca un stilou, așa cum își dorește artistul însuși Desenul cu un băț de lemn necesită și experimentare, astfel încât artistul să poată încerca diversele posibilități ale acestui instrument Faptul este că capătul de uscare al beței va da în mod necesar o anumită cantitate de lovituri gri, care amintește de un desen în creion Un stilou cu stuf a fost folosit de mult timp, oferind o linie din plastic, flexibilă, de diferite grosimi Este necesar să pregătiți un pix de stuf după cum urmează: după tăierea unei stuf sau stuf copt, selectați părțile sale cele mai durabile și faceți o tăietură oblică la capăt cu un cuțit ascuțit, bisturiu sau brici Apoi tăiați pe ambele părți ale laterale, dând aspectul unei pene obișnuite și faceți o mică incizie Puteți ascuți un stilou de trestie într-o varietate de moduri, diferite tăieturi și tăieturi Din secolul al XIX-lea s-au răspândit pene metalice de diferite dimensiuni și forme, ceea ce poate da cea mai subțire pânză de păianjen și linii destul de suculente, groase Nu întotdeauna stiloul se poate mișca liber pe hârtie Dacă are un capăt foarte ascuțit și hârtia este aspră, hașura poate fi dificilă Unii artiști preferă să lucreze cu un stilou rondo cu capătul tocit Este posibil să lucrați cu două sau trei stilouri diferite deodată pentru a varia caracterul loviturilor, dar chiar și cu un singur stilou puteți obține o mare varietate în grosimea liniilor, folosind presiunea și relaxarea Lucrul cu stiloul necesită observație, atenție și încredere Particularitatea tehnicii de lucru cu un stilou este că corecțiile sunt aproape imposibile Acesta, destul de ciudat, este unul dintre aspectele atractive ale acestei tehnici Desenele în stilou combinate cu spălări în acuarelă sau evidențieri sunt deosebit de expresive Lucrările create de stilou de către maeștri remarcabili - Rubens, Michelangelo, Rembrandt, Van Gogh și mulți alții - sunt diverse în ceea ce privește tehnica PERFORMANCE, PERFORMANCE (engleză, performance - performance, performance, game, presentation) este o formă de artă contemporană, una dintre varietățile de acționism care face parte din conceptualismul anilor Un spectacol este un spectacol scurt susținut de unul sau mai mulți participanți în fața unei galerii de artă sau a unui public muzeu Acțiunile de performanță sunt planificate în avans și decurg conform unui anumit program Este posibil să se organizeze și să desfășoare astfel de acțiuni în aer liber - un spectacol peisagistic Diferența fundamentală dintre performanță și teatru constă tocmai în faptul că interpretul sau participantul la o acțiune artistică realizează acțiuni absolut reale care nu înfățișează nimic altceva decât pe ei înșiși În plus, spre deosebire de ceea ce se întâmplă cu improvizația și spontaneitatea sa, performanța este realizată de un grup de oameni prin acord prealabil, iar sensul său principal nu este din nou în sine, ci în spațiul experiențelor profund individuale, estetice și evenimente ale martorilor oculari și complici Parametrul calitativ al performanței este "puritatea", adică libertatea de asocieri directe și apropiate, elementalitatea demonstrativă a intrigii și mijloacele vizuale Performanța, spre deosebire de pictură, nu necesită o pregătire specială pentru o percepție adecvată, dimpotrivă, implică respingerea așteptărilor obișnuite și abordări ale acesteia ca operă de artă Cea mai corectă aici ar fi o evaluare neinteresată a unui trecător ocazional care a perceput ceea ce a văzut ca o impresie de viață obișnuită, un caz ciudat, nu a avut timp să ia poziția de consumator de valori estetice și să piardă independență de judecată și sentimente necomplicate De exemplu, grupul de artiști din Moscova "Acțiuni colective" (KD) în iunie , în pădurea de lângă râu, a organizat acțiunea "Ball" Au cusut mai întâi o coajă de "minge" cu un diametru de m din chintz colorat și au cumpărat de gonflabile bile Nu au fost spectatori Au umflat baloanele și au umplut coaja cu ele, au pus un clopoțel electric inclus cu o baterie în "balon", l-au legat și l-au lăsat să coboare pe râu Au stat și au admirat cât de frumos plutește "mingea" de-a lungul râului pitoresc și se potrivește în peisaj Performanța în forma sa cea mai agravată demonstrează orientarea conceptualismului către conștiință, neîncețoșată de ideologie și stereotipuri De regulă, spectacolul conceptual lucrează cu categorii pur abstracte: timp, spațiu, corpul uman în spațiu, poziție de contemplare, distanță, durată etc Performanța poate fi numită condiționat teatrul artelor vizuale, deoarece include elemente de pantomimă, dans, muzică, poezie, video, cinema / PIGMENTI (lat pigmentum - vopsea) - materie coloranta Pigmentii sau coloranții sunt de origine minerală, chimică, organică (animală sau vegetală) Pentru prepararea vopselelor, pigmenții sunt măcinați fin în pulbere și amestecați cu lianți (ulei, lipici etc ) Pigmenții organici sunt inferioare ca rezistență celor minerali Acum, pentru fabricarea vopselelor, se folosesc în principal pigmenți artificiali, ca cei mai persistenti G POSTER (din franceză placard - anunț, afiș; engleză, afiș) - un tip de grafică, o imagine concisă și captivantă, concepută pentru atenția tuturor, însoțită de obicei de text Adesea, afișele sunt realizate nu numai prin mijloace grafice, ci și picturale; multe postere sunt realizate într-un singur exemplar pentru o expoziție sau pentru agățat pe stradă, într-un loc public Un poster modern este de obicei o reproducere tipărită a unui original creat de artist Specificul limbajului artistic al afișului este determinat de faptul că acesta trebuie perceput la mare distanță, remarcându-se într-o varietate de medii Afișul are un sistem grafic și de culoare strălucitor, condiționat, laconic, o expresivitate decorativă captivantă Schema de culori a posterului este de o importanță fundamentală De regulă, se utilizează un număr limitat de culori Artistul creează o culoare specială, echilibrează nu numai culorile imaginii, ci și fontului În arta posterului, un rol uriaș revine simbolismului culorii, forței impactului ei emoțional Mijloacele specifice afișului sunt o imagine plată, simboluri înțelese în mod obișnuit, metafore picturale, comparații spectaculoase de imagini, scale, puncte de vedere, grade D FRIEDMAN Vopsea proaspata Poster convenții, imagini generalizate și uneori satirice Posterul folosește pe scară largă siluete, forme expresive, contururi și material fotografic Afișele sunt realizate în scop propagandistic, politic, publicitar, educațional Recent, afișele de mediu, de film publicitar, de teatru și de sport au devenit larg răspândite ARTE PLASTICĂ (Engleză, arte plastice - arte spațiale, arte vizuale, arte plastice) - tipuri de artă, ale căror lucrări sunt de natură obiectivă, sunt create prin prelucrarea materialului material și există în spațiu Artele plastice includ: artele plastice (grafică, pictură, sculptură, arhitectură, arte decorative și aplicate, design), precum și opere de artă populară cu caracter plastic și aplicat Ca și alte tipuri de artă, artele plastice explorează lumea într-o formă figurativă Operele de arte plastice sunt percepute prin vedere, iar uneori prin atingere (sculptură și arte și meșteșuguri) și sunt în spațiu real Prin aceasta, ele diferă semnificativ de operele altor tipuri de artă (muzică, literatură), unde opera este percepută în principal cu urechea și durează în timp Artele plastice nu trebuie confundate cu coregrafia, în care plasticitatea corpului uman joacă un rol important În artele spațiale, plasticitatea volumelor, liniilor și formelor este, de asemenea, esențială, motiv pentru care și-au primit numele Și, pe lângă asta, modelajul, altfel numit plastic, este inclus și în acest grup de arte Artele plastice sunt numite încă din secolul al XVIII-lea frumoase, grațioase, iar asta le subliniază frumusețea senzuală, perfecțiunea imaginilor În același timp, artele plastice sunt în mod deosebit strâns asociate cu producția materială, prelucrarea și proiectarea mediului uman și a lumii obiective care îl înconjoară, adică cu crearea culturii materiale Astfel, un lucru artistic este perceput ca o creativitate materializată, o explorare estetică a lumii Artele plastice sunt asociate cu mișcările ideologice și sociale ale timpului lor Ca fel de activitate artistică, artele plastice ocupă un loc important în asimilarea spirituală a realității în toate etapele istoriei dezvoltării umane Artele plastice, în special pictura, au acces la o gamă largă de subiecte Artele plastice gravitează spre o sinteză a artelor, adică spre fuziunea și interacțiunea între ele: arhitectură cu artă monumentală, sculptură, pictură și arte și meșteșuguri; pictură cu sculptură (în reliefuri); pictura cu arte aplicate (în ceramică, vaze), etc Artele plastice sunt incluse ca unul dintre elementele artistice în multe arte sintetice (teatru, ecranizare) Există încercări de a combina pictura cu muzica (muzică color), realizate pentru prima dată de compozitorul rus A Scriabin Structura imaginii artelor plastice (caligrafie, afiș, caricatură) poate include material lingvistic (cuvânt, literă, inscripție) În arta cărții, grafica este combinată cu literatura Artele plastice pot lua chiar și calitățile artelor temporare (artă cinetică, filme de animație) Dar, practic, structura figurativă a unei opere de artă plastică este construită prin mijloace plastice (spațiu, volum, formă, culoare etc ) F LEGER Figura cu o floare și o pasăre Relief policrom POLICROMIA (de la grecescul polys - numeros și chroma - culoare) - colorare multicoloră sau material multicolor în arhitectură, sculptură, arte decorative Colorarea cu multe culori este tipică în special pentru produsele populare și de arte și meșteșuguri Ornamentul policrom este mai popular decât monocromul Policromia a fost adesea folosită în arhitectura și artele plastice ale Egiptului antic și antichității Diferite structuri, reliefuri sculpturale, statui, busturi puteau fi pictate în mai multe culori strălucitoare În prezent, culoarea devine din ce în ce mai activă în sculptură, în special în plasticul mic POP ART (engleză, pop агѣ, din arta populară - artă populară) - o tendință în arta Europei de Vest și a SUA în anii și , care se caracterizează prin utilizarea și prelucrarea imaginilor culturii de masă (populare) Pop art a marcat respingerea abstracționismului ca artă non-obiectivă și trecerea la noi tendințe avangardiste Estetica pop art a vizat estetizarea lumii exterioare, instaurarea cultului lucrurilor, satisfacția R LICHTENSTEIN În mășina și realizarea "dorului de obiectivitate" Motivele culturii populare sunt exploatate de arta pop în moduri diferite Obiectele reale sunt introduse în imagine prin colaj sau fotografii, de obicei în combinații neașteptate sau complet absurde (R Rauschenberg, E War Hall, R Hamilton) Pictura poate imita tehnici de compoziție și tehnica panourilor publicitare, o imagine de benzi desenate poate fi mărită la dimensiunea unei pânze mari (R Lichtenstein) Sculptura poate fi combinată cu manechine De exemplu, artistul K Oldenburg a creat asemănări ale modelelor de afișare ale produselor alimentare de dimensiuni uriașe din materiale neobișnuite De multe ori nu există o graniță între sculptură și pictură O operă de artă de artă pop adesea nu are doar trei dimensiuni, ci umple și întreg spațiul expozițional Datorită unor astfel de transformări, imaginea originală a unui obiect de cultură de masă este transformată și percepută într-un mod complet diferit decât într-un mediu real de zi cu zi Principala categorie a artei pop nu este o imagine artistică, ci "desemnarea" ei, care salvează autorul de procesul creat de om al creării ei, imaginea a ceva (M Duchamp) Acest proces a fost introdus pentru a extinde conceptul de artă și a include în el activitatea non-artistică, "ieșirea" artei în domeniul culturii de masă Artiștii de artă pop au fost inițiatorii unor forme precum happening-ul, instalarea obiectelor, mediul și alte forme de artă conceptuală Tendințe similare: underground, hiperrealism, op-art, ready-made etc PORTRET (fr portret - imagine) - un gen de artă plastică care înfățișează o persoană sau un grup de oameni Pe lângă asemănările externe, individuale, artiștii se străduiesc să transmită caracterul unei persoane, lumea sa spirituală într-un portret Există multe tipuri de portrete Genul portretului include: un portret pe jumătate, un bust (în sculptură), un portret în lungime, un portret de grup, un portret într-un interior, un portret pe un peisaj Prin natura imaginii, se disting două grupuri principale: portretele ceremoniale și cele de cameră De regulă, un portret ceremonial implică o imagine în lungime completă a unei persoane (pe un cal, în picioare sau așezat) Într-un portret de cameră, se folosește o imagine de jumătate de lungime, piept, umăr Într-un portret ceremonial, figura este de obicei dată pe un fundal arhitectural sau peisaj, iar într-un portret de cameră, mai des pe un fundal neutru După numărul de imagini pe o pânză, pe lângă cele obișnuite, individuale, există portrete duble și de grup Împerecheate se numesc portrete pictate pe diferite pânze, dacă sunt în concordanță între ele ca compoziție, format și culoare De cele mai multe ori sunt portrete D LEVITSKY Portretul Smolyanka E N Khovanskaya și E M Hrușciova A DURER Auto portret sotii Adesea portretele formează ansambluri întregi - galerii de portrete Un portret în care o persoană este prezentată sub forma oricărui personaj alegoric, mitologic, istoric, teatral sau literar se numește portret costum Numele unor astfel de portrete includ de obicei cuvintele "în formă" sau "în imagine" (de exemplu, Catherine a II-a sub forma Minervei) Portretele se disting și prin dimensiune, de exemplu, miniatură De asemenea, puteți evidenția un autoportret - o imagine a artistului despre sine Portretul transmite nu numai trăsăturile individuale ale persoanei portretizate sau, după cum spun artiștii, modele, ci reflectă și epoca în care a trăit persoana înfățișată Arta portretului datează de câteva milenii Deja în Egiptul antic, sculptorii au creat o asemănare destul de exactă a aspectului exterior al unei persoane Statuiei i s-a dat o asemănare portret, astfel încât, după moartea unei persoane, sufletul său să se poată muta în ea, să-și găsească cu ușurință proprietarul Același scop au servit și pitoreștile portrete Faiyum realizate în tehnica encausticei (pictura pe ceară) în secolele I-IV Au fost distribuite portrete idealizate ale poeților, filosofilor, personalităților publice ciudat în sculptura Greciei antice Veridicitatea și caracteristicile psihologice exacte s-au remarcat prin busturile portretului sculptural roman antic Ele reflectau caracterul și personalitatea unei anumite persoane Imaginea feței unei persoane în sculptură sau pictură a atras artiști în orice moment Genul portretului a înflorit mai ales în Renaștere, când personalitatea umană umană, efectivă, a fost recunoscută ca valoare principală (Leonardo da Vinci, Raphael, Giorgione, Titian, Tintoretto) Maeștrii Renașterii aprofundează conținutul imaginilor portret, le înzestrează cu intelect, armonie spirituală și uneori drama interioară În secolul al XVII-lea în pictura europeană, un portret de cameră, intim, iese în prim-plan, spre deosebire de un portret ceremonial, oficial, exaltator Maeștrii de seamă ai acestei epoci - Rembrandt, Van Rhine, F Hals, Van Dyck, D Velazquez - au creat o galerie de imagini minunate cu oameni simpli, nefaumi, au descoperit în ei cea mai mare bogăție de bunătate și umanitate În Rusia, genul portretului a început să se dezvolte activ de la începutul secolului al XVIII-lea F Rokotov, D Levitsky, V Borovikovsky au creat o serie de portrete magnifice ale oamenilor nobili Mai ales drăguțe și fermecătoare, impregnate de lirism și spiritualitate au fost imaginile feminine pictate de acești artiști În prima jumătate a secolului al XIX-lea protagonistul artei portretului devine o personalitate romantică visătoare și, în același timp, predispusă la impuls eroic (în picturile lui O Kiprensky, K Bryullov) Formarea realismului în arta Rătăcitorilor s-a reflectat în arta portretului Artiștii V Perov, I Kramskoy, I Repin au creat o întreagă galerie de portrete a contemporanilor de seamă Artiștii transmit trăsături individuale și tipice ale portretului, trăsăturile lor spirituale cu ajutorul expresiilor faciale, posturilor, gesturilor caracteristice Persoana a fost înfățișată în toată complexitatea sa psihologică și a fost evaluat și rolul său în societate În secolul XX portretul îmbină cele mai controversate tendințe - caracteristici individuale realiste vii și deformări expresive abstracte ale modelelor (P Picasso, A Modigliani, A Bourdelle în Franța, V Serov, M Vrubel, S Konenkov, M Nesterov, P Korin în Rusia) Portretele ne transmit nu numai imagini ale unor oameni din diferite epoci, reflectă o parte din istorie, ci vorbesc și despre modul în care artistul a văzut lumea, cum a tratat persoana înfățișată J SERA Duminică după-amiază pe insula Grand Jatt - Pointillism (din franceză pointiller - a scrie cu puncte), pointillism (din franceză pointel - scriere cu puncte) este o tehnică artistică în pictură: scrierea cu linii clare separate (sub formă de puncte sau dreptunghiuri mici), vopsele pure aplicate pe pânză bazată pe amestecarea lor optică în ochiul privitorului, în contrast cu amestecarea mecanică a culorilor pe paletă Pointillismul a fost inventat de pictorul francez J Seurat pe baza teoriei științifice a culorilor complementare Amestecarea optică a trei culori primare pure (roșu, albastru, galben) și perechi de culori secundare (roșu-verde, albastru-portocaliu, galben-violet) dă o strălucire mult mai mare decât un amestec mecanic de pigmenți Potrivit multor critici, noua metodă a anulat personalitatea creativă a artistului și a transformat opera sa într-o aplicare mecanică plictisitoare a loviturilor Nu a fost așa Tehnica puntilistă a ajutat la crearea unor peisaje luminoase, contrastante în culori de P Signac și transmiterea subtilă a nuanțelor de culoare din pânza lui J Seurat, precum și la creșterea decorativității picturilor pentru mulți dintre adepții lor, de exemplu, pictorul italian J Balla Pointillismul este o metodă picturală și o tendință în pictura post-impresionism care a apărut pe baza ei Un alt nume pentru puntillism este divizionismul (din latinescul divisio - diviziune, zdrobire) R RASTER (rastro italian, din latină rastrum - rake) - în grafica aplicată, o imagine sau ornament obținut folosind puncte și linii densități diferite Rasterul a apărut ca o tehnică de imprimare, dar apoi a început să fie folosit de artiștii de cărți și afișe pentru designul lor, precum și atunci când realizează pânze pitorești de către fotorealişti i REALISM (din franceză realisme, din latină realis - material) - în artă în sens larg, o reflectare veridică, obiectivă, cuprinzătoare a realității prin mijloace specifice inerente tipurilor de creativitate artistică În istoria artei, există puncte de vedere diferite asupra definiției conceptului de "realism" Mai general, realismul este privit ca o tendință în dezvoltarea culturii artistice a omenirii, continuând cele mai bune tradiții ale artei mondiale, care este văzută ca o modalitate de cunoaștere spirituală și practică a realității În acest sens, măsura realismului unei opere este măsura pătrunderii în viață, reflectarea aspectelor sale importante într-o formă artistică În cursul dezvoltării artei, realismul dobândește forme istorice concrete și metode creative - realism educațional, critic și socialist În sens mai restrâns, realismul este considerat ca un stil artistic, se poate considera că ia naștere în epoca iluminismului (sec XVIII) Cea mai completă dezvăluire a trăsăturilor realismului este văzută în realismul critic al secolului al XIX-lea iar în realismul socialist ulterior al secolului al XX-lea Realismul în acest sens explorează personalitatea unei persoane în strânsă legătură cu societatea sa contemporană și cu poziția socială în aceasta Tendința gândirii realiste se manifestă în moduri diferite și în diferite tipuri și genuri de artă Dificultatea constă în faptul că puterea impactului unei imagini artistice nu depinde de gradul de similitudine, imitație a unui obiect real, adică de naturalețea imaginii În această înțelegere, arta primitivului poate fi mai realistă decât pictura academică, iar naturalismul micului olandez, lubok-ul rus și impresionismul pot fi considerate la fel de realiste Adesea, naturalismul este nerealist, nu realist, deoarece se mulțumește cu asemănări superficiale fără a pătrunde în procesele profunde ale realității, în timp ce gândirea artistică abstractă exprimă mai exact realitatea, deoarece surprinde însăși esența oricărui element al fenomenului sau obiectului descris Probabil că este mai corect să considerăm că sensul artistic și figurativ al artei realiste este asociat cu gradul de conformitate al formei alese de artist pentru a exprima o idee anume J F MILLET Adunători de urechi Trăsăturile comune ale metodei realismului sunt fiabilitatea în reproducerea realității În același timp, arta realistă are o mare varietate de moduri de cunoaștere, generalizare și reflectare artistică a realității De exemplu, realismul lui Masaccio și P della Francesca, A Durer și Rembrandt, J -L David și O Dogier, I Repin, V Surikov și V Serov diferă semnificativ unul de celălalt și mărturisesc cele mai largi posibilități creative ale realismului Pentru prima dată termenul de "realism" în domeniul artelor plastice a apărut la mijlocul secolului al XIX-lea În acest sens, o trăsătură distinctivă a realismului este apelul la reprezentarea vieții de zi cu zi a oamenilor Dezvoltarea sa este asociată cu munca maeștrilor iluminismului care au criticat ordinea modernă sau socială din punctul de vedere al dreptății Rătăcitorii din Rusia, cu munca lor, au aprobat în cele din urmă poziția realismului în genurile cotidiene și istorice, portret și peisaj Realismul, care a înlocuit romantismul, este adesea văzut ca o opoziție față de acest stil, deși relația lor este mai complexă, deoarece romantismul urmărea să creeze o realitate nouă, frumoasă și adevărată Realismul critic care a existat în arta țărilor europene și a Americii s-a concentrat pe înfățișarea vieții păturilor defavorizate ale societății, opunând viața lor păturilor bogate, simpatia pentru soarta nefavorabilă umană Studiul contradicțiilor sociale a fost dezvoltat de G Courbet, F Millet și alți artiști din Franța În Rusia, realismul critic a devenit cel mai răspândit în mijlocul și a doua jumătate a secolului al XIX-lea și și-a găsit expresie în scene de gen de P Fedotov, în arta lui V Perov, artiștii itineranti I Kramskoy, V Makovsky, N Yaroshenko, I Repin și alții Teme de critică a nedreptății structurii sociale dezvoltate în opera acestor artiști Realismul socialist de la mijlocul anilor până la începutul anilor a fost principiul teoretic oficial și direcția artistică în arta sovietică Scopul său a fost de a stabili idealuri socialiste, imagini cu oameni noi și noi relații sociale într-o formă realistă general accesibilă Treptat, s-a conturat un program rigid de realism socialist, bazat pe glorificarea și glorificarea luptei revoluționare a poporului și a conducătorilor acestora, a sistemului sovietic de viață, a construcției socialiste și a entuziasmului muncitoresc A fost necesar să se urmeze sloganurile ideologiei comuniste, spiritului de partid și naționalității Asemenea cerințe, care au stat la baza activităților uniunilor de artiști, au determinat gama de compoziții intriga-tematice, portrete tipizate, picturi tematice de peisaj etc Cu toate acestea, în conformitate cu acest program, lucrări realiste expresive, impregnate de optimism istoric, au fost create de sculptorii N Andreev, S Konenkov, I Shadr, V Mukhina, pictorii A Gerasimov, B Ioganson, A Deineka, Yu Pimenov, S Chuikov , A Plastova, P Korina, graficieni D Moor, Kukryniksov și alții Metoda realismului socialist a fost prescrisă tuturor tipurilor de artă, inclusiv arhitecturii și artei aplicate, care au împiedicat în mod semnificativ dezvoltarea lor artistică, au interferat cu naționalitatea și tradiționalismul autentic YU PIMENOV Noua Moscova Glosar concis de termeni artistici artă De la mijlocul anilor , dezvoltarea artei sovietice a devenit din ce în ce mai puțin legată de normele și cerințele realismului socialist, care au dispărut în curând ca fiind învechite Arta realistă a secolului XX dobândește trăsături naționale strălucitoare și o varietate de forme Realismul este opusul modernismului Oricât de largi și variate ar fi posibilitățile metodelor realiste în artă, acestea nu sunt nelimitate, iar încercările de a estompa granițele realismului pot duce la distrugerea acestuia Tendințele realiste trebuie adesea să se lupte cu tendințele care împiedică și limitează dezvoltarea realismului ca metodă creativă holistică READY-MADE (engleză, ready made - ready) este una dintre tehnicile comune ale artei moderne (avangardiste), care constă în faptul că un articol industrial iese din mediul obișnuit gospodăresc și este expus în sala de expoziție Semnificația readymade-ului este următoarea: atunci când mediul se schimbă, se schimbă și percepția asupra obiectului Privitorul vede în obiectul de pe podium, nu un lucru utilitar, ci un obiect artistic, expresivitatea formei și a culorii Denumirea ready-made a fost folosită pentru prima dată în - de M Duchamp în legătură cu "obiectele gata făcute" ale sale (pieptene, roată de bicicletă, uscător de sticle) În anii , ready-made-ul s-a răspândit în diverse domenii ale artei avangardiste, în special în dadaism RELIEF (fr relief, din lat relevare - a ridica) - unul dintre tipurile de sculptură Spre deosebire de o sculptură rotundă, care poate fi plimbată din toate părțile, relieful este situat într-un plan și este conceput în principal pentru percepția frontală Relieful poate avea o semnificație independentă de șevalet și poate face parte dintr-o lucrare arhitecturală sau sculpturală Relieful poate ieși deasupra planului de fundal și poate intra adânc în el Relieful convex - basorelieful și înaltul relief sunt mai frecvente decât relieful în profunzime folosit pentru sigilii sau vizualizarea prin lumină (contrarelief) Un relief cu un contur adânc și o modelare convexă a formei a fost folosit în Egiptul antic (fig ) Înaltul relief este cunoscut încă din epoca paleolitică A fost popular în arta Orientului Antic, a Antichității și a Evului Mediu și a fost dezvoltat în special în Renaștere și secolele următoare Cele mai importante mijloace expresive de relief sunt că este posibil să se recreeze în ea compoziții complexe cu mai multe figuri cu construcție în perspectivă a planurilor spațiale, peisajelor și structurilor arhitecturale RENAŞTERE - vezi Renaştere i DESENUL este un tip de grafică și, în același timp, baza tuturor tipurilor de arte plastice Desenul poate acționa și ca un tip independent de activitate creativă Tipurile de desene diferă în tehnică, scop, teme și genuri Desenul este supus oricărui gen (portret, peisaj, natură moartă, genuri animale, cotidiene, istorice etc ) Diverse teme pot fi întruchipate în compoziții prin intermediul desenului: construcție, recoltare, zboruri spațiale, călătorii, vacanțe etc Principalele mijloace de expresivitate artistică a unui desen sunt o linie, un accident vascular cerebral, o pată Cu ajutorul hașurarii, tonului și clarobscurului sunt transmise forma, volumul, proporțiile obiectelor, perspectivele liniare și aeriene Desenul poate fi o operă de artă independentă Elaborate cu grijă, desenele finite pe foi separate sunt lucrări de șevalet Spre deosebire de grafica de circulație, acestea există doar într-o singură copie Desenul este un mijloc de cunoaștere și de studiu al realității Desenul poate fi realizat pe baza observației directe din natură, din memorie, reprezentare sau imaginație zheniya Artistul poate fixa impresii de viață în schițe finalizate rapid, schițe mai lungi sau desene Desenul poate fi o etapă pregătitoare atunci când se creează picturi, fresce, mozaicuri, vitralii Arhitectul sau designerul își fixează ideea inițială a proiectului cu ajutorul unui desen din schițe Schițele și schițele au uneori o mare valoare artistică, mai ales dacă sunt realizate de artiști de seamă Orice lucrare a artistului începe cu un desen Învățarea desenului este o parte esențială a pregătirii profesionale a unui artist Studenții Academiei de Arte și studenții universităților speciale realizează desene academice - multe ore de muncă cu un transfer detaliat al designului și clarobscurului obiectelor Desenul este cel mai vechi tip de artă plastică Toate varietățile de tehnici de desen care au ajuns până la vremea noastră au fost dezvoltate în principal în Renaștere Chiar și atunci au desenat cu plumb, argint și alte plăci metalice, italiene K BRYULLOV Un grup de două persoane creion italian creion, grafit, sanguin, cărbune, cretă, pastel, precum și materiale lichide - bistre, cerneală, cerneală multicoloră, acuarelă, văruire Desenele au fost create cu ajutorul penelor de păsări și stuf, pensule pe hârtie albă și colorată Toate acestea au condus la o bogăție și o varietate excepțională de tehnici artistice și tehnice, care au avut o influență puternică asupra generațiilor ulterioare de artiști și au devenit baza multor școli de artă Maeștri remarcabili ai desenului au fost Leonardo da Vinci, Michelangelo, Titian, Raphael, A Dürer, Rembrandt, P Rubens, J -D Ingres și alți artiști străini În Rusia, artiștii O Kiprensky, K Bryullov, A Ivanov, P Chistyakov, I Repin, V Surikov, V Serov și mulți alții au fost maeștri ai desenului Artiștii secolului XX continuă să dezvolte tradițiile desenului realist și să creeze o mulțime de lucruri noi în domeniul desenului puternic expresiv al tendințelor avangardiste / ROCAILLE (fr rocaille - stâncos, de la stat - stâncă, stâncă) - elementul principal al ornamentului în stil rococo, care seamănă cu forma unei bucle de scoici A apărut în Franța la începutul secolului al XVIII-lea la decorarea pavilioane-grote din parc cu detalii care imit elemente naturale (scoici de mare, plante bizare, pietre, fragmente de rocă) Așa se explică originea numelui "rocaille" Ulterior, termenul "rocaille" a început să se refere la toate formele curbate, cu volante, neobișnuite, care amintesc de o coajă, perle inegale sau piatră Uneori, termenul "rocaille" este folosit pentru a se referi la stilul rococo Z ROCOCO (rococo francez - artistic, capricios) - stilul artei europene din al doilea sfert și mijlocul secolului al XVII-lea A apărut în Franța și și-a luat numele de la ornamentul rocaille, caracteristic acestui stil Interioarele, mobilierul și obiectele decorative au fost decorate cu ornamente bizare, rafinate, constând din bucle rocaille, modele sculptate și stuc etc După ce și-a pierdut monumentalitatea și amploarea inerente barocului, stilul rococo a fost îndreptat spre comoditatea vieții de zi cu zi, sofisticarea situaţiei Ornamentele care acoperă pereții și tavanele, reliefurile, măștile de cupidon, panourile pitorești și oglinzile au jucat un rol important în decorarea spațiilor Produsele de artă decorativă și aplicată s-au distins prin grație capricioasă, ai cărei maeștri au fost capabili să dezvăluie posibilitățile expresive ale porțelanului, bijuteriilor și sculpturii în lemn BOFRAN Salonul prințesei - A WATTO semnul Gersin În general, stilul rococo se caracterizează prin respingerea liniilor drepte, a sistemului de ordine, a culorilor deschise, a lejerității aerisite, a asimetriei, a rafinamentului și a ciudateniilor formelor Designul opulent al interioarelor rocaille a fost combinat cu relativa austeritate a exteriorului clădirii Din anii , clasicismul a înlocuit stilul rococo STIL ROMÂN (din lat Romanum - Roman) - un stil artistic asociat cu cultura antică a Romei și s-a răspândit în țările Europei de Vest și Centrale la începutul Evului Mediu (secolele X-XIII) Stilul romanic a unit toate tipurile de arte într-un singur tot: pictura și sculptura monumentală, indisolubil legate de arhitectură, arte și meșteșuguri Principala formă de artă în această perioadă a fost arhitectura O biserică romanică - o bazilică (Fig ), de obicei cu trei coridoare - a fost construită din piatră cioplită cu grijă și a dat impresia unei structuri masive și severe, cu volume clare, clar definite și turnuri impresionante pe părțile laterale ale fațadei de vest și cor În interiorul bazilicii era iluminat de la ferestrele naosului central, care era mai lat și mai înalt decât cele laterale În plan, biserica romanică semăna cu o cruce latină În centrul răscrucei a fost așezat un altar, iar deasupra lui pe arcade înalte s-a ridicat o cupolă, deasupra căreia se ridica din exterior un turn Claritatea siluetei, predominanța liniilor orizontale, forța calmă, severă a arhitecturii romanice au fost o întruchipare vie a idealului religios al acestui timp, care vorbea despre formidabila omnipotență a zeității Produsele maeștrilor romani - goană, turnare, smalț, țesut, țesut covoare, sculptură în lemn și oase - sunt masive, Capela palatului din Palermo Vedere interioara - puterea aspră a formelor, strălucirea culorii Stilul romanic s-a manifestat clar în arta miniaturii cărților Stilul romanic a primit o dezvoltare semnificativă în Franța, Germania, Italia, Spania și Anglia Bisericile romanice stricte au pregătit în mare măsură stilul gotic, care a înlocuit stilul romanic la mijlocul secolului al XIII-lea ROMANTISMUL (fr romantisme) este o mișcare ideologică și artistică din cultura europeană și americană de la sfârșitul XVIII-lea - primul jumătate a secolului al XIX-lea Romantismul s-a manifestat în toate formele de artă, în filozofie și în științe umaniste Romantismul a apărut ca opoziție față de raționalism și lipsa de spiritualitate a societății, estetica clasicismului și filozofia iluminismului În centrul idealului romantic se află libertatea unei persoane creatoare, cultul pasiunilor puternice, interesul pentru cultura și folclor național, pofta de trecut, de tărâmuri îndepărtate O trăsătură caracteristică a viziunii romantice asupra lumii este o discordie puternică între realitatea ideală și opresivă Romanticii căutau întrepătrunderea și sinteza artelor, fuziunea tipurilor și genurilor de artă În artele plastice, romantismul s-a manifestat cel mai clar în pictură și grafică și practic nu a afectat arhitectura, afectând doar grădinăritul peisagistic și arhitectura de formă mică, care reflecta motive exotice O școală reprezentativă de artă romantică s-a dezvoltat în Franța Pictorii T Gericault, E Delacroix au redescoperit o compoziție dinamică liberă și o culoare strălucitoare saturată Ei au pictat oameni eroici în momente de tensiune a puterii lor spirituale și fizice, când s-au opus elementelor naturale sau sociale În opera romanticilor s-au păstrat, într-o anumită măsură, bazele stilistice ale clasicismului, dar, în același timp, stilul individual al artistului a câștigat o mai mare libertate Romantismul a avut propriile sale trăsături distinctive și diverse forme în arta Germaniei, Austriei, Angliei și a altor țări De exemplu, în opera britanicilor W Blake și W Turner, au apărut trăsături ale ficțiunii romantice, care vizează căutarea de noi trăsături expresive W BLAKE Oberon, Titania și Pak cu zâne dansatoare Sfârșitul secolului al XVIII-lea - începutul secolului al XIX-lea S SCHEDRIN Chei Santa Lucia din Napoli A doua jumătate a anilor În Rusia, romantismul a influențat semnificativ dezvoltarea picturii portretului și peisajului În portret, principalul lucru a fost identificarea personajelor vii, tensiunea vieții spirituale, expresiile trecătoare ale sentimentelor, iar în peisaj - admirația pentru puterea naturii și spiritualizarea ei Aceste trăsături s-au reflectat în lucrările artiștilor importanți O Kiprensky, K Bryullov, S Shchedrin, I Aivazovsky, A Ivanov În artele vizuale, romantismul s-a caracterizat prin emanciparea de canoanele academice: lirism, euforie eroică, emoționalitate, dorința de momente climatice, dramatice SANGINA (franceză sangine, din latină sanguis - sânge) este un material moale și un instrument de desen sub formă de bețișoare de creion, dând un ton roșu-brun mat Vine în diferite nuanțe Sanguina este preparată din argilă, oxizi de fier și lianți Arată ca maro pastel Materialul este foarte frumos, oferind posibilități expresive bogate de utilizare a liniilor, liniilor, petelor Ei desenează cu sangvin pe hârtie brută, carton, pânză, folosind o varietate de tehnici: linii și linii de diferite grosimi, lungimi, direcții, umbrire, ceea ce vă permite să creați pete colorate Mineralul natural roșu sânge a fost pictat în peșterile paleolitice În Renaștere, sangvinul, care a fost numit cretă roșie, a fost făcut în detaliu de către maeștri precum Leonardo da Vinci, Rafael, Michelangelo, Tițian În desene siluete grațioase tăiate cu cele mai fine detalii au fost folosite în teatrul de umbre al popoarelor din Orientul Antic În Europa, ca tip independent de grafică, arta siluetei s-a format în prima jumătate a secolului al XVIII-lea în Franța Numele său provine de la numele ministrului de finanțe, Etienne Silhouette, care a fost caricaturat sub forma unui profil în umbră El însuși a fost, de asemenea, angajat în decuparea siluetelor din hârtie neagră În Rusia, cunoscuții artiști F Tolstoi, M Dobuzhinsky, E Kruglikova au fost în mod special pasionați de arta siluetei P RUBENS Studiul unui cal în şa Pe la - Rembrandt, realizat cu sangvin, cu ajutorul unei linii si a unui trait, se transmite nu numai volum, ci si textura Se obțin desene frumoase de sangvin pe un fundal colorat și când se adaugă cărbune și cretă la materialul de bază P Rubens și A Watteau au avut un succes deosebit în acest sens În artele plastice rusești, artiștii A Losenko, A Ivanov, K Bryullov, O Kiprensky, V Serov și mulți alții au lucrat cu măiestrie cu sangvinul Interesul pentru munca lui sanguine continuă până în zilele noastre Sanguina aderă destul de ferm la suprafața foii, cu toate acestea, desenele realizate în combinație cu cărbune sunt cel mai bine păstrate prin deplasarea cu hârtie subțire, deoarece nu pot fi fixate eu SILHOUETTE (fr Silhouette) - o imagine plană, o metodă de lucru, un mijloc de exprimare artistică, precum și un tip de grafică Fenomenul siluetei poate apărea și în procesul de percepere a formelor tridimensionale, în funcție de iluminare Silueta este ca umbra unui obiect Calitatea siluetei este folosită de artiști în toate formele de artă În siluetă, figurile sau obiectele sunt de obicei desenate cu o pată neagră solidă pe un fundal deschis sau alb pe un fundal întunecat Într-un astfel de desen, contururile exterioare ale obiectului ar trebui să fie foarte expresive, fără detalii inutile Portretele în tehnica siluetei sunt de obicei realizate în profil Siluetele nu pot fi doar desenate, ci și tăiate cu foarfecele Siluetele erau cunoscute în China antică, Japonia și alte țări asiatice Extraordinar F TOLSTOI curte țărănească Taietura in hartie Începutul secolului al XIX-lea SCULPTURA (lat sculptura, din sculpo - cut, carve, sculpture, plastic) - un tip de artă plastică, ale cărei lucrări au un volum material tridimensional Aceste lucrări în sine (statui, busturi, reliefuri etc ) sunt numite și sculptură Sculptura este împărțită în două tipuri: rotundă, plasată liber în spațiul real, și relief (basorelief și înalt relief), în care imaginile tridimensionale sunt amplasate pe un plan Sculptura poate fi de șevalet, monumentală, monumental-decorativă în funcție de scopul ei Sculptura de forme mici iese în evidență separat După gen, sculptura este împărțită în portret, cotidian (gen), animalistic, istoric etc Peisajul și natura moartă pot fi recreate prin mijloace sculpturale Dar obiectul principal pentru sculptor este o persoană care poate fi întruchipată în diferite forme (cap, bust, statuie, grup sculptural) Tehnologia de realizare a sculpturilor este de obicei complexă și în mai multe etape, implicând o muncă fizică mare Sculptorul își decupează sau sculptează lucrarea din material solid (piatră, lemn etc ), îndepărtând excesul de masă Un alt proces de creare a volumului prin adăugarea de masă plastică (plastilină, argilă, ceară etc ) se numește modelare (plasticitate) Sculpturile își creează și ele opera cu ajutorul turnării din substanțe care se pot schimba de la lichid la solid (diverse materiale, gips, beton, plastic etc ) Metalul netopit pentru sculptură este prelucrat prin forjare, gofrare, sudură și tăiere Sculptura este una dintre cele mai vechi forme de artă În societatea primitivă, existau figuri și reliefuri feminine În timpul săpăturilor din așezările antice, s-au găsit mici turci sculpturali din lut copt, sculptat din piatră, os și lemn Popoarele Egiptului Antic, Orientului Antic, Americii Antice aveau statui gigantice ale zeilor, oamenilor și animalelor Perioada antichității este caracterizată ca fiind una dintre cele mai importante din istoria dezvoltării sculpturii (vezi arta antică) Maeștrii acestei perioade ne-au lăsat exemple clasice ale artei sculpturii Ei au dezvoltat posibilitatea de a transmite mișcarea în sculptură De exemplu, statuia "Discobol" (sculptorul Miron, secolul al V-lea î Hr ) înfățișează punctul culminant al mișcării, punctul cel mai înalt al acesteia, când vă puteți imagina acțiunile anterioare și ulterioare Realizarea sculpturii medievale a fost transferul stării spirituale, interioare, emoționale a unei persoane În acest moment, sculptura era în principal de natură religioasă (vezi gotic) În Renaștere, interesul pentru persoana reală ca cea mai frumoasă creație a naturii a fost trezit din nou, iar geniul lui Michelangelo a întruchipat această idee în imagini de o profunzime extraordinară și bogăție emoțională Antichitatea i-a inspirat și pe sculptorii epocii clasicismului din secolele XVIII-XIX Un fenomen semnificativ în dezvoltarea sculpturii a fost opera lui O Rodin, care a căutat să exprime ideile impresioniștilor în lucrările sale F Shubin, M Kozlovsky, I Martos, M Antokolsky, A Opekushin și alții au fost maeștri remarcabili ai sculpturii realiste rusești Matveev, V Mukhina, N Tomsky, E Vuchetich și alții În secolul XX există noi oportunităţi pentru dezvoltarea sculpturii Astfel, în sculptura abstractă sunt folosite metode și materiale netradiționale (sârmă, figuri gonflabile, oglinzi etc ) Artiștii multor mișcări moderniste proclamă obiectele obișnuite drept lucrări de sculptură Culoarea, care a fost folosită mult timp în sculptură (antichitate, Evul Mediu, Renaștere), este activ G MUR Figura mincinoasă Piatra Hornton verde folosit pentru a spori expresivitatea artistică a sculpturii de șevalet de astăzi Apelul la policromie în sculptură sau respingerea acesteia, revenirea la culoarea naturală a materialului (piatră, lemn, bronz etc ) sunt asociate cu direcția generală de dezvoltare a artei într-o țară dată și într-o anumită țară eră SCULPTURA MICĂ, PLASTIC MIC - figurine mici: figurine sau compoziții cu conținut de gen, busturi portrete pe desktop, imagini cu animale și machete suveniruri ale unor monumente celebre Formele mici includ nu numai lucrări de sculptură rotundă, ci și reliefuri: medalii comemorative, medalioane decorative, gliptice (arta de a sculpta pietre prețioase și semiprețioase, fildeș, sticlă, folosită la confecționarea sigiliei și a bijuteriilor) Plasticul mic include o gamă atât de diversă de lucrări încât pot fi realizate manual sau într-un mod art-industrial dintr-o mare varietate de materiale - porțelan, faianță, sticlă, os, piatră, plastic, metal etc Uneori este dificil pentru a separa sculptura de forme mici de jucării Lucrările meșterilor populari create pentru distracția copiilor (figurine mici de oameni, animale, păsări, animale fantastice, scene cotidiene) transmit de obicei umor blând, bucurie și o atitudine ușoară față de realitate Jucăria sculptată din lemn din satul Bogorodskoye, Regiunea Moscova, jucăria pictată cu lut din satul Dymkovo, Regiunea Nijni Novgorod și altele sunt celebre Centrele celebre pentru producția de sculpturi mici din Rusia sunt Tarani dansatori satul Bogorodskoye Mijlocul secolului al XIX-lea Fabrica de porțelan din Sankt Petersburg Lomonosov (fosta fabrică imperială de porțelan), fabrici de porțelan și faianță din Dulevo, Verbilki, Konakovo De asemenea, erau cunoscute turnarea de fier a plantei Kasli din Urali, sculptura în oase a popoarelor din nord și produsele tăietorilor de pietre din Ural De regulă, dimensiunea mică a unei sculpturi determină o examinare atentă și specificul limbajului său pictural: imagini vii, atenție atentă la detalii și utilizarea decorativă a culorii Lucrările de acest tip de artă sunt concepute pentru a decora viața de zi cu zi Acestea pot fi amplasate confortabil pe un birou, rafturi, pervazuri, printre alte obiecte de mobilier pentru casă și pot fi, de asemenea, piese de spectacol în showroom-uri SOS (fr sause - sos, sos; din lat salsus - tocană sărată) - material de desen sub formă de bețișoare groase de creion din coloranți presați cu lipici învelit în folie Oferă o oportunitate bogată în desenul tonal, are o culoare neagră profundă catifelată (uneori gri sau maro), se îmbină bine; aplicat pe hârtie cu o lovitură, umbrire, (sos uscat) sau estompat cu o pensulă cu apă, asemănător cu acuarela (sos umed) Se folosește în desene mari și lungi, în schițe și schițe Desene realizate folosind tehnica sosului uscat, recomand Este posibil să se fixeze sau să se depoziteze prin deplasare cu hârtie subțire, precum și sub sticlă Sosul ca material de desen a devenit cunoscut la sfârșitul secolului al XVIII-lea și începutul secolului al XIX-lea A fost larg răspândit în Rusia, unde I Kramskoy, I Repin, A Savrasov și alții le plăcea să lucreze în această tehnică Sosul se potrivește bine cu cărbune, cerneală și alte materiale, deschizând noi posibilități expresive magnifice ness I KRAMSKOY Portretul lui S N Kramskoy la fereastră Sos SOC-ART este una dintre cele mai cunoscute tendințe ale artei sovietice din anii și , care s-a dezvoltat în cadrul așa-numitei culturi alternative care s-a opus ideologiei statale din acei ani Arta Sots a devenit un fel de reacție estetică la dominația propagandei oficiale în cultura acelor ani Folosind simboluri comune, lozinci și semne ale agitației socialiste (ciocanul și secera, steaua, salutul pionierilor, purtători de stindard, portretul liderului etc ), Sots Art le-a dezmințit într-un mod jucăuș sens adevărat, eliberând astfel percepția privitorului asupra stereotipurilor ideologice Grotescul, ironia, substituțiile ascuțite și citarea liberă a oricăror obiecte și stiluri plastice au devenit baza limbajului său artistic captivant, conștient eclectic, care a coincis în mare măsură cu metodele postmodernismului, care se dezvolta rapid în aceiași ani Termenul de parodie "Sots Art", care însemna literalmente artă socialistă, s-a născut de către fondatorii mișcării, artiștii moscoviți V Komar și A Melamid, prin analogie cu arta pop Sots Art nu a acționat ca o direcție stilistică rigid definită, ci a unit autori care erau foarte diferiți în felul lor Creatorii Sots Art au definit această tendință ca "jucându-se cu ideologia", au căutat să arate într-o formă grotescă toată absurditatea ideologiei de masă și criza realismului socialist În ceea ce privește metodele și tehnicile, Sots Art este o artă pop tipică, combinând pictura, sculptura și lucruri reale prezentate în combinații absurde În anii ' , grupurile de artiști "Cuibul", "Amanitas" G Bruskin și alții s-au alăturat cercului Sots Art Faima a căzut asupra Sots Art când G BRUSKIN Mesaj La sfârșitul anilor intră pe arena artei internaționale și devine aproape simbolul unui punct de cotitură Cu toate acestea, reorientarea politică a societății în anii perestroikei nu numai că a adus Sots Art pe orbita modei, dar a și predeterminat declinul acesteia, deoarece a făcut ca baza materială a imaginilor sale ironice să fie irelevantă STACK (it stecca) - unealtă de sculptor pentru sculptarea argilă, ceară și alte materiale moi: un băț mic curbat din lemn, plastic sau metal, cu capete ca o spatulă - drepte sau teșite, care seamănă cu un cuțit Stivele sunt folosite pentru a îndepărta excesul de material, a tăia o bucată mică, a face o adâncime, a zgâria conturul reliefului, a rezolva mici detalii, a aplica textura etc Stive CAPACĂ DE PRAF - O folie de hârtie groasă de protecție, de obicei detașabilă, purtată peste legarea sau coperta unei cărți Se ține pe legare (copertă) cu ajutorul unor margini-clape late pliabile Protejează legarea sau acoperirea de murdărie Jacheta de praf este un element artistic suplimentar al designului cărții De regulă, există mai puțin text pe manta de praf decât pe copertă Artistul poate folosi partea din față și ultima, precum și coloana vertebrală și două clape atunci când proiectează manta de praf Aici puteți aplica diferite tipuri de compoziție inversă a ilustrației (imagine panoramică, fragmentară, decuparea acesteia până la margine etc ) Nu este recomandat să repetați designul de legare doar pe manta de praf Este mai bine să se realizeze unitatea în diversitatea acelorași elemente De exemplu, schimbarea culorii sau a detaliilor unei imagini dă o nouă impresie, dar vorbește despre unitatea designului mantalei și cărții Efecte interesante sunt obținute de artiștii care folosesc materiale moderne transparente sau translucide pentru jachete de praf sau le fac tăieturi De obicei sub luminos, complex Legarea cu manta de praf este foarte simpla si concisa Pentru durabilitate, mantaua este adesea lăcuită sau acoperită cu o peliculă sintetică transparentă Un scurt rezumat al cărții, informații despre autor și alte informații sunt plasate pe manta de praf Arta jachetei de praf, care dă prima impresie a unei cărți, este de obicei strălucitoare și imaginativă / SURREALISMUL (surrealismul francez - super-realism) este o tendință în literatură și artă a secolului XX care s-a dezvoltat în anii Originar din Franța la inițiativa scriitorului A Breton, suprarealismul a devenit curând o tendință internațională Suprarealiștii credeau că energia creativă vine din subconștient, care se manifestă în timpul somnului, hipnozei, delirului, intuițiilor bruște, acțiunilor automate (rătăcirea aleatorie a unui creion pe hârtie etc ) Programul suprarealist în artele vizuale s-a desfășurat în principal în două direcții Unii artiști au introdus principiul inconștientului în procesul de creare a picturilor, în care predominau imaginile care curgeau liber, formele arbitrare transformându-se în abstracție (M Ernst, A Mason, J Miro) O altă direcție, care era condusă de S Dali, se baza pe iluzorie S DALY Vis acuratețea reproducerii imaginii ireale care apare în subconștient Picturile sale se disting printr-un mod atent de a scrie, transmiterea precisă a clarobscurului, perspectivă, care este tipică pentru pictura academică Privitorul, cedând în fața persuasivității picturii iluzorii, este atras într-un labirint de înșelăciuni și mistere de nerezolvat: obiectele solide se răspândesc, obiectele dense devin transparente, obiectele incompatibile se răsucesc și se răsucesc pe dos, volumele masive devin imponderabile și toate acestea creează o imagine asta este imposibil in realitate Trăsături generale ale artei suprarealismului: fantezia absurdului, alogismul, combinațiile paradoxale de forme, instabilitatea vizuală, variabilitatea imaginilor Scopul principal al suprarealiştilor a fost prin inconştient să se ridice deasupra limitărilor atât ale lumii materiale, cât şi ale lumii ideale, să continue rebeliunea împotriva valorilor spirituale emasculate ale civilizaţiei burgheze Artiștii acestei tendințe și-au dorit să creeze realitatea pe pânzele lor, realitate nereflexivă, impulsionată de subconștient, dar în practică aceasta a dus uneori la crearea de imagini respingătoare patologic, eclectism și kitsch Unele descoperiri interesante ale suprarealiştilor au fost folosite în zonele comerciale ale artei decorative, de exemplu, iluziile optice, care fac posibilă vizualizarea a două imagini sau parcele diferite într-o singură imagine, în funcţie de direcţia de vedere În același timp, artiștii s-au orientat spre imitarea trăsăturilor artei primitive, a creativității copiilor și a bolnavilor mintal Cu toată predestinarea lor programatică, lucrările suprarealiştilor evocă cele mai complexe asocieri Ele pot fi identificate simultan în percepția noastră atât cu răul, cât și cu binele Viziuni terifiante și vise idilice violență și umilință, disperare și credință - aceste sentimente în diverse versiuni apar în lucrările suprarealiştilor, influenţând activ privitorul Cu toată absurditatea și chiar o anumită amuzament a unor lucrări de suprarealism, sunt capabile să stimuleze mintea, să trezească imaginația asociativă Suprarealismul a fost un fenomen artistic controversat, care explică în mare măsură orbita largă a distribuției sale Mulți artiști în căutare, care ulterior au abandonat concepțiile suprarealiste, au trecut prin el (P Picasso, P Klee și alții) Suprarealismul s-au alăturat poeților F Lorca, P Neruda, regizorul spaniol L Bunuel, care a realizat filme suprarealiste TEXTURA (din lat textura - tesatura, legatura, legatura, structura) - natura suprafetei oricarui material, datorita structurii sale interne, structurii Textura este percepută vizual și tactil De exemplu, împletirea firelor într-o țesătură poate forma o plasă Divorțurile pe tăietura de malachit sunt similare cu un model floral O secțiune longitudinală a unui copac arată structura sa fibroasă, iar o secțiune transversală arată structura creșterii sub formă de inele anuale Textura este determinată de proprietățile fizice și chimice obiective ale materialului, iar aceasta, în mare măsură, diferă de textura, care depinde în mare măsură de individualitatea artistului care o creează TECTONICA (de la Gr tekton - un dulgher, constructor), ARHITECTONICS - o reflectare a designului unui obiect sau a unei clădiri în imaginea lor artistică Tectonica se dezvăluie în interconectarea și aranjarea reciprocă a lagărului și a pieselor de rulment Este prezent în toate formele de artă, dar este caracteristic mai ales arhitecturii Într-un sens mai larg, arhitectura este structura compozițională a oricărei opere de artă, care determină raportul dintre elementele sale principale și secundare TEHNICĂ, TEHNOLOGIE (din Gr techne - artă, pricepere) - un sistem de materiale, instrumente și tehnici ale muncii artistului - tot ceea ce are legătură directă cu întruchiparea materială a ideii sale creatoare Trăsăturile individuale ale tehnicii artistului se numesc manieră Când tehnica este complexă și necesită echipamente și producție speciale, se vorbește despre tehnologia de prelucrare a materialelor, cum ar fi ceramica de artă, broderia, prelucrarea lemnului, prelucrarea artei sticlei, embosarea etc O operă de artă, de regulă, reflectă realizările tehnice ale culturii care a dat naștere acesteia TITLUL, FIȘA DE TITLUL (lat titulus - inscripție, titlu) - în arta graficii cărții, prima pagină a cărții după flyleaf și avantitula (din franceză avant - față) pe care se află titlul publicației, titlul autorului sunt plasate numele de familie, numele editurii, locul și anul apariției etc Avantitul se găsește mai ales în edițiile de lux Titlul este plasat în partea dreaptă, jumătate impară a primului spread O pagină de titlu cu două pagini este utilizată în edițiile cu mai multe volume (în partea stângă este un contratitlu referitor la întreaga ediție, în partea dreaptă este titlul acestui volum) (vezi titlul scurt) Răspândirea titlului INK (it Tushe) - vopsea neagră sau colorată Cerneala neagră este făcută din funingine, funingine, adezivi și alte substanțe Există rimel lichid și uscat sub formă de plăci și bețișoare Cerneala este folosită pentru scrierea fonturilor în lucrările de proiectare, pentru desen și desen (cu stilou și pensulă) folosind hașurare, umplere, umbrire Nuante frumoase variate de la negru intens la gri argintiu se obtin daca cerneala este diluata cu apa si vopsita cu o pensula Cerneala este un material grafic Cerneala produsă de industria noastră are o culoare neagră destul de groasă, se usucă rapid, nu se spală și aderă bine pe hârtie Lucrarea este oarecum complicată de uscarea sa rapidă și formarea unui cheag negru pe stilou, care trebuie spălat și șters tot timpul cu o cârpă Cerneala chinezeasca este deosebit de renumita, oferind un ton profund intens În China antică, cerneala a servit ca material pentru arta scrisului It L KAN Bambus Fragment Cerneală pe hârtie Perioada Yuan și desenul, de acolo s-a răspândit în Coreea și Japonia, iar în secolele XVI-XVII - catre Europa Artiștii japonezi pregătesc ei înșiși cerneala adăugându-i substanțe parfumate Înainte de muncă, freacă țigla carcasei pe sticlă umedă sau o farfurie și obțin vopsea neagră Artiștii japonezi au multe tradiții deosebite, de exemplu, cerneala de o anumită nuanță și o pensulă de o dimensiune specială sunt luate pentru a desena o serie de obiecte CARBUNE (inrudit agnis - foc) - material pentru desen sub forma unor betisoare subtiri obtinute din crengute de mesteacan, salcie si alti copaci, decojite si arse intr-un mod special O altă modalitate de a obține cărbune de tragere este de a forma baghete din cărbune pulbere ținut împreună cu lipici vegetal (cărbune comprimat) Acest cărbune produce negru mai profund Cărbunele este folosit în grafică Desenele cu cărbune au un ton catifelat Cărbunele transmite bine textura, are posibilități picturale mari în ceea ce privește transmiterea luminii și umbrelor Ei pot desena o natură moartă, un peisaj și un portret Artiștilor le place să folosească cărbunele atunci când pregătesc picturi, fac schițe și schițe, desenează schițe și cartonașe, traduc un desen pentru pictură, în special pentru pânze mari Desenele cu cărbune sunt ușor de corectat, deci este indispensabil în scopuri educaționale Cărbunele poate fi șters cu o gumă moale sau șters cu o cârpă Pentru a slăbi tonul, se folosesc nuanțe, perii dure I IORDANIA Capul unei femei în vârstă U 